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Entrevista com Eva Fisher, Diretora do festival Sound.Frame 
 
 
Observações sobre a entrevistada: 
Eva Fischer, trinta e quatro anos, austríaca. Visualista e Diretora do festival e da editora de audiovisual com o 
mesmo nome.  
Conheci a Eva há cerca de um ano no festival Mapping (Genebra). Levava alguns artistas ao festival e estreitava 
relações entre organizações. Participamos ambas num painel de discussão sobre o futuro do audiovisual. 
Informalmente a conversa continuou, em que partilhávamos pontos de vista sobre a importância dos coletivos e da 
documentação para a evolução destas práticas artísticas. 
Desde então que temos trocado breves e-mails com ideias e na continuação deste encontro surgiu o convite para ir 
ao Sound.Frame fazer uma apresentação sobre documentação. 
 
Observações sobre a entrevista: 
A entrevista foi agendada com a Eva por volta de dois meses antes de acontecer e enquanto planeávamos a minha 
ida e a apresentação em Viena. Organizar um evento/festival exige muito trabalho e atenção. Por essa razão e, 
porque fiquei um dia mais para além do fim de semana de eventos do festival, a entrevista foi agendada para as 
cinco horas de Domingo. Fui convidada para um concerto depois da entrevista. Ligou-me, entretanto, pelas duas 
horas, adiando para depois do concerto. 
Foi então depois do concerto de música clássica, em que participavam visualistas da editora Sound.Frame, e antes 
do jantar, que a entrevista aconteceu. Foi uma entrevista curta; no entanto, a Eva disponibilizou-se a continuar a 
conversa online. 
Como entrevistadora, não me sinto muito bem com a pressão de ter pessoas à espera. O facto de saber que a Eva 
tinha pessoas à espera dela deixou-me ansiosa, embora ela estivesse muito calma e não apresentasse intenções 




Local: café da ORF Radiokulturhaus (sala de espetáculos da radio nacional austríaca) em Viena. 
Duração da entrevista: 12:58 
Meio: som 
 
Fala-me do Sound.Frame. Não me interessa tanto o seu conteúdo, mas como este está relacionado com 
outros festivais, de que forma é diferente (de outros festivais). 
Sound.Frame evoluiu a partir de uma boa rede (network). Como sabes, Viena tem muitos visualistas desde há 
muitos anos. Aliás, anteriormente havia esta editora, de que falávamos antes, foryoureye, e aprendi a conhecer 
muita gente com uma colega que eu tinha há uns cinco ou seis anos atrás. Portanto, a rede já existia 
anteriormente. Então eu reparei que havia muitas outras pessoas que não tinham qualquer relação com esta rede 
que já existia, e com o Sound.Frame outra enorme rede evoluiu. Costumo-lhe chamar: a próxima geração. Eu 
falaria de três gerações de visualistas em Viena… ou na Áustria. Não sei, mas penso que isto é algo especial 
porque não conheço outra cidade no mundo inteiro, quero dizer, claro, tenho esta vista de dentro, estou aqui e claro 
que conheço toda a gente, mas ainda assim, tenho a impressão de que não existe outra cidade, nem mesmo outro 
país que tem tantos visualistas. E tantas mulheres! Eu diria mesmo que… mesmo cinquenta por cento dos VJs ou 




Mesmo relativamente à cena artística é realmente impressionante. Se pensarmos que a maior parte das 
pessoas que conheço a escrever sobre isto são mulheres. Portanto, estou consciente do bom trabalho que 
fazemos. 
Sem dúvida. Portanto, penso que isto é bastante especial, também porque na nossa equipa temos muitas 
mulheres. Penso que 70% são raparigas. 
 
Incluindo o técnico. Porque prestei atenção a isso. 
Penso que no decorrer destes cinco anos também conseguimos trabalhar em conjunto com inúmeras instituições e 
festivais. Como, por exemplo, com o Mapping Festival, com o qual tivemos um intercâmbio no ano passado, ou o 
Club Transmediale, em Berlim, com o Sonic Festival, em Bratislava ou o MoTa Sprint festival, em Lubliana. 
Portanto, a rede cresceu e cresceu e … não estou bem certa, mas talvez o festival mais próximo seja o Mapping e 
o Transmediale. Mesmo que o Transmediale ou…, aliás, o Club Transmediale já não está tão direcionado para os 
visuais. Iniciou-se com essa direção, mas já não está lá. 
O que temos de especial é a grande exposição que acontece desde o primeiro ano, o programa que está 
organizado em volta dessa exposição e também o facto de os artistas que mostram instalações também 
trabalharem ao vivo (em tempo real), o que é interessante porque temos duas abordagens diferentes. Fazer uma 
instalação por um lado e atuar e fazer uma performance por outro. 
 
As duas coisas vão juntas de certa forma. 
E falando agora de documentação, no princípio… tenho a impressão. Bem, a primeira exposição foi precisamente 
documentar, aliás documentação… Porque mostrei imensas misturas que foram produzidas em tempo real e 
apresentei-as como instalações, de certa forma. Era estranho, sabes? Porque eu tinha esta ideia de mostrar 
formas diferentes de fazer performance e formas diferentes de fazer VJing. Mas sempre consciente de que 
gravações ao vivo eram somente documentações e que não funcionariam bem como instalações. 
 
Estavas a mostra-las no écran? 
No écran, sim. Portanto, esta foi a primeira exposição. Tínhamos sete écrans e víamos só um trabalho … uma faixa 
sonora e três écrans. E todos os três (trabalhos) visuais funcionavam com a mesma faixa sonora e podias, 
portanto, ver três trabalhos, trabalhos visuais, com o mesmo som, o que é muito bom. Todos os sete eram uma 
espécie de documentação. O que era interessante porque podia ver numa só exposição diferentes géneros de 
trabalho. 
 
E a tua intenção era mostrar o quanto diferente esta expressão pode ser. 
Exato. E agora já não faço isto. Já não mostro documentação porque não estou muito interessada … no que 
respeita à exposição. A documentação que fazemos entrou na Internet, mas não na exposição. Os trabalhos que 
mostrávamos, na altura, eram produzidos para o Sound.Frame, o que é muito interessante. 
 
Portanto mostravas trabalho original. 
Sim. 
 
E é muito interessante realmente. Bem … pelo que vejo acontecer em outros eventos. Ter trabalho que é 
especialmente produzido para o festival. 
(eu entendi errado o que a Eva disse, pensando que se referia ao festival deste ano e que era para este 
que o trabalho era comissariado) 
Na verdade, esta é uma das coisas mais importantes e mais interessantes. 
 
Outra coisa de que gostaria … 
(interrupção pelas pessoas que esperam a Eva) 
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Porque sei do teu interesse, e é por essa razão que desenvolvemos esta conversa, portanto, tendo em 
fundo e-mails anteriores, o teu interesse em documentação é por causa do festival, mas também por causa 
da editora. Aliás, acho muito interessante esta relação, como te dizia, entre os dois, visto que um se 
relaciona com o outro e é uma forma de desenvolvimento desta rede, certo? 
Sim. 
 
Tendo isto em mente, quais são as tuas preocupações, no momento, relativas à documentação. Bem, 
tenho vindo a observar a forma como o festival tem sido documentado. Mas quais são realmente as tuas 
preocupações, e que falhas gostarias de ver resolvidas? 
Bem, na verdade este ano está a correr muito bem para mim. É o primeiro ano em que temos vídeos documentais, 
durante o festival, efetuados sobre o fim de semana anterior, o que nunca aconteceu antes, porque era 
simplesmente impossível. Precisas mesmo de ter uma equipa que faça documentação. Nós temos dois fotógrafos 
e às vezes até quatro fotógrafos, temos três operadores de câmara e temos um colega que organiza a coisa toda e 
que também corta os vídeos, que é ótimo. Desde o primeiro fim de semana que temos dois vídeos de sessenta 
segundos, que é … nada (a expressão complementa – como quem diz: se comparado com o que aconteceu 
durante o fim de semana) mas ainda assim mostra o que aconteceu. Como um trailer funciona muito bem. O plano 
é ter uma grande documentação. Nós temos a Joja (uma DJ e apresentadora de rádio muito popular entre os 
jovens), a rapariga que está connosco esta noite, ela fez muitas entrevistas com todos os músicos e artistas 
visuais, com todas as equipas, ou pelo menos com muitos deles. Teremos também documentação teórica, o que é 
muito importante para mim - não só ter o trabalho mas também o trabalho de fundo. O plano é cortar vídeos com 
todas as entrevistas e mostrar partes de trabalhos com estas. Portanto, eu penso que, de forma a mostrar 
diferentes abordagens ou até para pressentir a nossa própria arte, espero que funcione. Penso que isto funcionará. 
Mostrar partes do trabalho, ouvir sobre as suas ideias. 
 
Quer dizer que vais juntar as entrevistas aos vídeos. O que vais fazer com eles. Porque são documentos 
em si. Mas como os vais mostrar, no website? 
Sim, exato. Cada artista tem um perfil e nós podemos fazer a inclusão dos vídeos nesses perfis. É esse o plano. 
 
Algo que também acho interessante é o facto de teres, do ano anterior a conferência online, embora em 
alemão, do qual não entendo palavra, mas é bom saber que existe. É também importante um catálogo que 
tem textos. Sendo esta uma das coisas que me interessou sobre o festival. Penso que já te tinha dito. De 
facto tu refletes sobre o próprio festival. Mais do que dizer esta é a coisa, tu escreves sobre esta coisa, 
pões por escrito em conjunto com outros textos e é isso e catálogo. Por isso, o catálogo expressa o 
conceito como um todo. 
É a minha forma, é o que tenho feito desde o primeiro ano. Sou historiadora de arte e isto é o que eu sempre quis 
fazer. Fiz imensa educação artística, em diferentes museus na Áustria. Primeiro em Graz, trabalhei para o Peter 
(não se percebeu o nome), por exemplo, e para a Neue Galerie e, em Viena, trabalhei no quarteirão dos museus, 




Onde estávamos… sim, educação artística e fundo teórico… não poderia fazer nada sem ele porque penso que 
não faz sentido. É sempre difícil de explicar … não, leva-nos demasiado longe … começa a ser sobre o que é arte 
e o que não é. 
 
Não me importaria de continuar 
Não, tudo bem. É que… não sei. É que arte precisa de ser boa sem um texto mas ainda assim o texto funciona por 
si e talvez explique … acha que é importante. Mas o texto não é mais importante do que a arte. 
Anexos 
 
Mais alguma questão? 
 
Não, penso que podemos terminar por aqui. 
 
(A entrevista ficou terminada aqui, resultante da aproximação de um amigo que veio ao nosso encontro para 
cumprimentar a Eva) 
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Anexo 5 P 




Observações sobre a entrevistada: 
Susu Schips, trinta anos, alemã. Ex-aluna da Bochum-Rhur University, trabalha numa localidade próxima de 
Bochum, em Essen, no Zeche Zollverein. Susu foi parte da equipa que organiza o festival em várias edições. Nesta 
edição, a de 2011, foi membro do júri da competição de vídeo. 
Quando aceitei fazer parte do júri do concurso de performance audiovisual, parte das minhas condições foram a 
permissão para fazer a investigação de campo e para fazer uma entrevista com a Stina, a rapariga que era o meu 
contacto na organização (ou outra pessoa da direção que me esclarecesse os procedimentos relativos à 
documentação do festival). Foi a Stina que me apresentou a Susu como uma pessoa com mais experiência na 
organização e, portanto, mais bem informada. 
  
Observações sobre a entrevista: 
A entrevista foi agendada pela Stina para decorrer durante a festa de encerramento do festival quando todo o 
trabalho de ambas as competições (estar presente nas sessões e na reunião de júris) tivesse terminado. 
Encontrei-me com a Stina, que me apresentou à Susu, no lobby do festival. Escolhemos uma das salas da área 
reservada à associação de estudantes, junto ao pátio onde decorria uma festa paralela, da equipa que organizava 
o evento (a dos participantes, júris e audiência decorria na zona do grande auditório da universidade). 





Local: Universidade, sala de convívio da associação de estudantes, Bochum. 
Duração da entrevista: 27.01 
Meio: som 
  
Primeiramente, gostaria de saber qual é o teu papel no Bochum festival, porque é um pouco complicado, 
tu não és só parte do júri, tu tens estado envolvida no festival de várias outras formas, verdade? 
A primeira vez que me envolvi no festival foi como estudante: comecei em 1999 ou 2000, não me recordo 
exatamente, porque o achei interessante e comecei a ir às reuniões. Fui-me envolvendo mais profundamente 
durante as reuniões e fiquei muito interessada na Video Art e nunca tinha aprendido que há peças de arte que se 
chamam instalações – nunca tinha ouvido falar destas. Por isso, de um lado estava o meio (de comunicação), a 
aprendizagem sobre vídeo arte e, do outro lado, a aprendizagem das capacidades de organizar, sendo que este é 
um evento internacional. Havia tantos temas com que trabalhar: relações públicas, programação, financiamento, 
falar com os artistas vídeo de todo o mundo, marcar voos, e as festas têm sido sempre uma parte importante do 
festival, tantas coisas em que trabalhar, e o arquivo. Portanto, foi assim que me envolvi no festival. Eu gostei muito 
do meu primeiro festival porque eu já estava a trabalhar nele mesmo antes de ter lá ido. Foi fantástico perceber 
como a organização funciona e como era estar lá. Depois, pediram-me para ser um dos líderes. O festival é 
organizado por estudantes, mas há sempre três líderes que partilham entre si a organização e a equipa. O segundo 
ano foi muito importante porque foi quando inventamos uma nova competição, que era a competição de VJing. A 




Na verdade, eu nunca quebrei com o festival. Depois de ter estado na liderança concentrei-me nos estudos, mas 
continuei a fazer coisas como, por exemplo, cuidar dos elementos do júri e posteriormente decidi fazer a minha 
tese de mestrado sobre VJing e a visualização do som no século XX. Isso manteve-me ligada à cena VJing e 
organizei as competições de VJing até 2007. Em 2008, fui elemento da competição de VJing. O ano passado estive 
cá somente como visitante e este ano sou elemento do júri de vídeo. 
  
O que fazes de momento? 
Trabalho em Essen, no Zeche Zollverein, um monumento que é herança cultural (omiti a explicação detalhada dos 
nomes em alemão). Organizo eventos. Não são os nossos próprios eventos, mas os de outras pessoas que 
arrendam as nossas salas. 
  
Que género de eventos organizas? 
São eventos mais direccionados para os negócios: conferências, oficinas, palestras e outros eventos do género. 
Tem sido interessante, mas de momento estou à procura de novos desafios. Aprendi imenso sobre finanças e 
sobre organização, são coisas importantes, mas sinto falta do lado criativo. Esta é a razão pela qual procuro um 
novo desafio, para voltar a organizar mas lidando mais de perto com o conteúdo. 
  
De volta ao festival, começou com uma competição de VJing, que se transformou numa competição de 
audiovisual. Como é que isto aconteceu? 
Isso não sei. Este é o primeiro ano em que é chamada competição AV. No princípio isto não era parte da discussão 
porque o AV não era o que queríamos mostrar. Estávamos focados no VJing e no club. As pessoas demonstraram 
interesse nos visuais e consideraram que estes deviam ter um papel maior do que o que tinham no club. Não é 
porque não fossem importantes, mas acho que os VJs sofrem do problema de serem confundidos com o DJ e são 
abordados por pessoas que lhes pedem: “poderias passar esta música de que eu gosto tanto?” O VJ faz os visuais 
e cria a atmosfera do club, nós queríamos pôr a ênfase nisto. Queríamos que as pessoas vissem o VJing como 
arte, que se concentrassem nos visuais, dos quais a música é parte, e que não podem existir sem esta. Era isto 
que queríamos criar. Depois de três ou quatro anos começamos a considerar se haveríamos de incluir 
performances audiovisuais ou não. No princípio só os VJs nos enviavam as suas apresentações, mas ao longo dos 
anos não só os VJs, mas também outras pessoas nos enviavam trabalhos audiovisuais e, por isso, fomos forçados 
a considerar esta hipótese. Enquanto eu fazia parte do festival foi sempre decido manter como objetivo os visuais 
para o club de forma a ter um foco especial e específico. 
  
Mas a certa altura o festival mudou para audiovisual e agora é uma competição de audiovisual. 
Havia algum VJ na competição deste ano? 
  
Sim. 
 Porque estava a pensar se os VJs ainda enviavam coisas. 
  
Bem, algumas performances são duvidosas. Numa ou duas apresentações a música estava separada e 
sem a mesma importância em relação aos visuais. Por exemplo, a Maia tinha um leitor de MP3 com a 
música, e isso é totalmente VJing, mas a maioria eram performances audiovisuais. 
Nesta sala, nos anos passados, as performances eram já abertas porque havia muitas apresentações de Ving com 
um sentido performativo, num sentido diferente do da performance tecnológica, com uma ideia específica, conteúdo 
e conceito específicos, e que era o que nós queríamos. Nós desafiamos. Tinham meia hora para se apresentar no 
seu melhor. No club têm duas horas, três horas, aqui têm que se concentrar em mostrar o seu melhor em meia 
hora, o que é já um passo na direção da performance audiovisual. 
  
Sim, faz sentido. Como também faz sentido um festival de vídeo com um componente de audiovisual ao 
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vivo. Isto é outra discussão, eu sei. Como vejo isto, ou como se vê de onde venho, esta é uma forma de 
chamar o interesse das audiências, através da cinemateca. Como uma outra forma de experienciar o 
cinema. 
Agora mudamos para outro assunto, o da documentação. 
Como é documentado o festival? 
Enquanto acontece? 
  
Enquanto acontece, sim. 
Sempre houve um fotógrafo, claro, que se move por todo o lado, capturando pequenas coisas, grandes cenários, o 
júri – tal como muitas vezes anteriormente. Um elemento interessante é o catálogo, onde podemos verificar 
desenvolvimento. No princípio era um programa, um livrete com todos os filmes e com o júri. 
  
Há quanto tempo foi isso? 
 Penso que desde o princípio. Eu tenho uma seleção em casa. Quando cá estava queríamos fazer um catálogo. 
Tínhamos artigos que pedimos às pessoas para escrever sobre o assunto. No segundo ano pagamos um cachet 
(pelos artigos). Eram quase todos sobre vídeo. Queríamos que o catálogo expressasse os pensamentos e ideias e 
também para dar às pessoas que vêm cá uma ideia sobre o que falar enquanto tomam um café. Tentamos também 
organizar uma palestra como parte do festival, mas foi um pouco demais e então decidimos não apresentar as 
duas coisas ao mesmo tempo, e esta ideia, entretanto, perdeu-se. Depois temos o arquivo onde está arquivado 
cada filme exibido. Também temos alguns filmes que foram enviados, mas que não foram exibidos. 
Começamos a gravar os sets de VJ. Agora, isso é normal, mas no início tivemos muitos problemas técnicos com a 
quantidade de informação. Também filmamos as apresentações, tudo o que acontece no palco foi filmado. E, 
naturalmente, à noite há sempre alguém a gravar. 
  
Então também têm arquivado os registos das performances? 
Na verdade, eu não sei. Mas seria interessante perguntar à Rebeca. Deveriam estar. 
E, claro, a Internet, podes ver todas as primeiras páginas (das edições) anteriores. Porque a equipa muda a cada 
ano, a imagem do festival também muda. Durante anos, há coisas que se mantêm (que voltam), e de seguida, vem 
uma nova equipa que quebra totalmente com a imagem criada ao criar uma nova imagem. 
  
Isso significa que os designers mudam (a cada ano). O que realmente estás a dizer é que toda a equipa 
muda. Mesmo que a equipa principal fique, também acontece ser toda a equipa a mudar e assim mudando 
o conceito do festival. 
Sim, porque o festival é democraticamente organizado. Há votação e, por isso, a forma do festival depende das 
pessoas que trabalham nele. O que é bastante normal, mas neste caso é especial porque a liderança muda quase 
todos os anos, há várias pessoas que fizeram parte do festival durante dois anos, mas geralmente muda 
anualmente. 
  
O que fazem com os documentos depois? Quero dizer, têm o catálogo, que basicamente tem toda a 
informação sobre as pessoas que participam incluindo a equipa? 
Sim, geralmente está lá o nome de todos e uma fotografia da equipa. 
  
E depois o website, que tem as suas próprias funções, mais as gravações, os vídeos. Sobre os vídeos, 
estão disponíveis para as pessoas verem? 
Primeiro é preciso saber que este arquivo existe. Este não é um arquivo público, não está aberto para as pessoas 
verem quando quiserem. Vejamos, este é um evento organizado por alunos e eles estão concentrados nessa 





Ok, está lá, no caso de alguém perguntar, mas ninguém está muito consciente do que tem. Isso significa 
que após o final do festival – depois desta noite – é o fim para este ano? 
Mais ou menos, sim. Estes são os dias principais. Depois de desmontar tudo, haverá algumas reuniões onde 
discutiremos o que correu bem e o que correu mal, escolheremos uma nova equipa de líderes, depois, claro, a 
nova equipa trata do dinheiro, verifica os gastos e tudo mais. Isto acontece após o festival e antes do festival. Mas 
não há propriamente consciência ou conhecimento de que temos um arquivo. 
  
Será que é porque as coisas estão sempre mudando e, portanto, não há consciência real de uma 
continuação? 
Sim. Há um sentido de continuação mas em termos de criação de um novo evento. Na verdade, eu não entendo, 
por que é que um professor não pega (organiza, toma conta) nos documentos existem aqui, visto que temos uma 




Não é utilizado pela ciência. 
  
O arquivo pertence à universidade? 
Acho que sim. 
  
Há professores envolvidos na organização ou esta é constituída somente por alunos? (A organização do 
evento) é algo que se passa aos novos colegas quando deixas a universidade para trás? A menos que 
continues depois da universidade, como é o teu caso. 
Sim. Eu volto para visitar, para ver as pessoas, para ver o que está a mudar. 
  
Há alguma dificuldade, alguma situação que poderia ser resolvida melhor em termos de documentação? 
Após a conversa que estamos a ter agora é claro que eu acho que deveria haver alguém, um professor, ou alguém 
que faz doutoramento, por exemplo, a cuidar disto, do arquivo, para ver o que está lá. Os pesquisadores mais 
jovens, no passado, acompanhavam o festival e faziam palestras sobre os temas do festival e havia um monte de 
jovens doutorados que faziam parte (como o Christian, ele trabalha aqui e é parte do júri). Mas os empregos não 
são tão estáveis como costumavam ser. Eu não sei. A instituição deveria cuidar disto como um tesouro escondido. 
  
Mas são os estudantes que trabalham nisto. Quero dizer, eles fazem um festival e, portanto, porque não 
também cuidar do arquivo ou fazer algo com ele? 
Quer dizer que têm mesmo muitos filmes, vídeos, fotografias, algures. 
Sim. 
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Anexo 5 Q 
Entrevista com Marco Donnarumma, Co-diretor do festival LPM 
 
 
Observações sobre o entrevistado: 
O Marco é uma pessoa bastante conhecida e bem relacionada no meio como Diretor do festival LPM. É presença 
assídua em vários festivais onde apresenta o festival, dirige mesas-redondas sobre temas associados com os 
festivais e oficinas sobre o software que usa e que está na origem do festival, bem como artista. Foi na qualidade 
de Diretor do festival LPM que o entrevistamos e não como artista/performer. 
 
Observações sobre a entrevista: 
As condições da entrevista foram bastante complexas. O Marco chegava de uma tournée com o seu projeto 
artístico e confirmou o interesse e tempo para a entrevista. Por esta razão, a outra pessoa da organização também 
contactada, referindo a prontidão do Marco e a sua falta de tempo, respondeu negativamente ao nosso pedido para 
a entrevista. Apesar da sua disponibilidade, o Marco demorou muito tempo a enviar as respostas. Uma segunda 
série de perguntas foi posteriormente enviada, mas às quais não obtivemos nenhuma resposta. 
 
 
Data: 3 Abril 2012 
Meio: e-mail 
 
1. Sobre o entrevistado 
1. Idade e estudos 
O meu nome é Marco Donnarumma, 27 anos de idade. 
Tenho uma licenciatura em Artes e Performance com Novas Tecnologias pela Academia de Belas-artes de 
Veneza, Itália, e estou prestes a receber o título de Mestre em Ciências (MSc) pela investigação em Sound Design, 
pela University of Edinburgh, Reino Unido. 
 
2. Qual é a tua profissão (ou profissões) / em que trabalhas (dependendo de como defines o que fazes) 
As pessoas definem-me como artista New Media ou artista sonoro. Eu diria que sou essencialmente performer e 
professor. A minha atividade atual consiste em tocar em concertos, performances e ensinar em oficinas ou 
seminários em laboratórios de média, universidades ou festivais.  
 
3. De onde és / onde vives? 
Sou de Nápoles e, de momento, estou a morar em Edimburgo, no Reino Unido. 
 
Sobre o festival: 
4. Descreve o LPM no que respeita aos seus objetivos e em relação a outros festivais. 
O LPM (Live Performers Meeting) é um encontro internacional para artistas audiovisuais, neste momento na sua 
décima primeira edição. O nosso objetivo é reunir o máximo número de artistas que conseguirmos numa cidade, 
num evento, em quatro noites. O LPM procura reunir principiantes, praticantes e apaixonados no decurso de um 
evento multifacetado. Aqui os nossos participantes podem partilhar o seu trabalho, ideias e técnicas, num ambiente 
amigável e internacional. O nosso programa inclui cerca de 200 a 300 performances audiovisuais, oficinas, 
apresentações, mesas-redondas e discoteca. A diferença crucial entre o LPM e os outros eventos deste campo é 
que tentamos manter a estrutura e o programa livres de qualquer género de hierarquia, no sentido de que seja 
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definido um plano em que cada artista seja encorajado a mostrar o seu trabalho e mais importante, a partilhar o seu 
melhor. Habitualmente, não temos convidados especiais nem artistas convidados e a participação é livre de custos, 
e todos se podem inscrever através de uma chamada de trabalhos aberta. 
 
5. Quem são as pessoas envolvidas e qual é o perfil geral do artista? 
O perfil dos artistas é bastante heterogéneo. Como mencionado, nós realmente estamos empenhados em reunir 
iniciantes e praticantes; o único aspeto que reparamos é o sentido de ao vivo. Qualquer tipo de expressão artística 
que aconteça ao vivo, num palco, é bem-vindo no LPM. Portanto, temos VJs, artistas audiovisuais, atos ao vivo 
queer, dança multimédia, peças de teatro ou mutilação noise. 
 
6. Como é promovido o LPM? 
Desde 2004 a nossa principal saída para promoção é a comunidade que contribuímos para criar. Essa comunidade 
foi construída em volta do FlxER, um software gratuito para mistura de áudio e vídeo, desenvolvido pelo fundador 
de LPM, o Gianluca DelGobbo. 
No entanto, muito cedo o festival alargou-se para abarcar a vasta comunidade de artistas que trabalha com a 
imagem em movimento e com som experimental. De momento, contamos com cerca de 12000 utilizadores no 
FlxER.net que se atualizam continuamente através da nossa lista de e-mails. Também temos cultivado uma rica 
rede de parceiros que consiste em outros festivais no mundo inteiro. Desta forma podemos fazer uso de uma rede 
internacional de promoção. Para terminar, tínhamos que estar presentes no Facebook e outras redes sociais e, por 
isso, agora a maior parte das relações públicas está presente nesses ambientes virtuais. 
 
Sobre documentação: 
7.Têm a preocupação de gravar (fazer capturas: fotografias, som, vídeo) o festival? Em caso afirmativo, 
com que propósito? 
Infelizmente nunca tivemos a oportunidade de fazer boa documentação do evento. Em anos passados algumas 
pessoas propuseram-se a documentar o LPM tirando fotografias e gravando vídeo; há alguns anos até tentamos 
gravar as performances AV com os nossos próprios recursos. Infelizmente, a quantidade de trabalho que temos 
torna difícil a produção de documentação com qualidade e relevância. Neste sentido, ainda estamos a 
experimentar. Pessoalmente, à parte as reportagens curtas, em vídeo, que são sempre boas, eu gostava de um dia 
instalar o streaming ao vivo das nossas performances. Ainda não conseguimos, mas esta é uma das nossas 
preocupações de momento. Acredito que esta seria a melhor forma e mais interessante de documentar um evento 
tão especial como o LPM; no nosso caso, é fundamental manter intacto as qualidades do ao vivo dos trabalhos que 
apresentamos. Além disso, depois do décimo aniversário do LPM, nós pensamos em fazer um documentário que 
apresentasse os melhores momentos dos anos passados, mas de novo, provou-se demasiado difícil para a nossa 
pequena equipa. 
 
8. Têm a preocupação de documentar (produzindo documentos digitais ou objetos físicos, por exemplo, 
mas não exclusivamente – material impresso, DVDs, etc.) do festival? Em caso afirmativo, com que 
propósito? 
Habitualmente, nós produzimos um catálogo com todos os trabalhos apresentados no LPM. Produzimos alguns 
para a audiência consultar durante o evento e, posteriormente, estes catálogos representam a nossa fonte principal 
em termos de documentação no sentido da promoção dirigida a novos patrocinadores e parceiros. Não interessa 
assim tanto o DVD nem outros meios fixos pelas razões que expliquei anteriormente; no entanto, sucedemos na 
criação de uma televisão (vjtelevision.com), o primeiro canal que apresenta 24 horas de vídeo ao vivo dedicado 
exclusivamente às práticas do audiovisual ao vivo, e que inclui oficinas, reportagens, performances e performances 
de VJs. Esta aproximação reflete melhor os nossos objetivos e a natureza do evento, e está enraizado na 
comunidade global da Internet. 
 
9. Que recursos humanos e tecnológicos são necessários para documentação? 
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As pessoas envolvidas mudam a cada ano. 
Não fazemos seleção de fotógrafos, etc. Na maior parte das vezes, as pessoas que circundam o LPM oferecem a 
sua ajuda e conhecimentos. Em relação às tecnologias, isto fica mais interessante; por exemplo, várias vezes a 
Edirol Itália patrocinou-nos com produtos que nos são úteis, como por exemplo, gravadores de audiovisual em HD, 
que utilizamos para capturar as performances diretamente a partir do computador do artista. De novo, a Internet 
tem um papel fundamental na documentação e disseminação do LPM e tudo isto relacionado, o projeto 
VJTelevision é a nossa principal saída. 
 
10. Que problemas existem na documentação do festival? 
Demasiados! Na minha experiência, o problema principal é a quantidade de artistas a atuar. Temos entre 30 a 50 
performances por dia, sem considerar oficinas, instalações, conversas e projeções. A equipa é composta por cerca 
de 10 pessoas; podes imaginar o que acontece. Por isso, infelizmente, não temos tempo sequer para pensar em 
documentação, e com um pouco de sorte poderemos encontrar alguém que oferece o seu trabalho e documenta o 
evento. Desta perspetiva, não me parece que a tecnologia seja um problema. É sinceramente uma questão de 
tempo e recursos humanos. Além disso, uma saída adequada para a documentação deste género de trabalhos não 
existe ainda. Portanto, a motivação para produzir boa documentação desvanece-se. Lemos várias discussões 
sobre a preservação de obras de arte produzidas com tecnologia e Net. Arte, mas ainda muito poucas sobre a 
preservação de eventos ao vivo, performances em tempo real e espetáculos multimédia. Claro que a 
documentação destes projetos é largamente produzida, mas nos limites da abrangência das relações públicas e 
não no sentido de alimentar a criação de um arquivo, por exemplo. Acredito que isto é algo que ainda não temos de 
momento e espero que esta nossa discussão sobre o ao vivo na performance tecnológica chame a atenção da 










Anexo 5 R 
Entrevista com a artista Austríaca Billy Roisz 
 
 
Observações sobre a entrevistada: 
A Billy trabalha com outros artistas e tem uma carreira muito interessante na produção de som e imagem a partir 
das propriedades e ruídos das várias tecnologias de que se apropria na performance. Foram estas as duas razões 
pelas quais escolhemos esta artista: a colaboração e a complexidade tecnológica. 
 
Observações sobre a entrevista: 
Mencionamos o nosso interesse em entrevistar a Billy enquanto em Viena para o Sound.Frame, em abril de 2011. 
Não foi possível nessa altura. A sua performance teve lugar umas horas antes da nossa chegada à cidade. Não a 
voltamos a encontrar durante todo o festival. Esta entrevista faz sentido, como artista associada ao festival, porque 
estamos familiarizadas com o seu trabalho (que tivemos oportunidade de experienciar em Bruxelas, no festival 
Cimatics). A entrevista decorre portanto online, por e-mail. A Billy já aguardava o nosso contacto porque foi 
informada pela organização do Sound.Frame, o que foi muito oportuno porque desta forma não tivemos qualquer 
dificuldade no contato, nem na receção das informações pedidas. 
 
 
Data: 17 maio 2011 
Meio: e-mail 
 
Sobre o entrevistado 
1 A tua nacionalidade, cidade onde vives, a tua idade e se ser performer AV é a tua profissão (e se outras, 
quais) 
Viena, Áustria. Eu insiro-me na categoria de visualista. Sou artista de vídeo e de som. 
Faço muitas performances (som e música), faço instalações audiovisuais e produzo vídeos/filmes experimentais 
para um écran (single screen). 
 
Interessa-me estudar os trabalhos colaborativos. Neste contexto: 
2. Trabalhas com as mesmas equipas colaborativas ou com pessoas diversas.  
Estou envolvida em vários projetos – muitos deles decorrem desde há vários anos – alguns são bastante novos. 
 
3. Num contexto colaborativo, quais são as tuas funções? 
Com funções, o que queres dizer exatamente? 
 
O processo de desenvolver uma performance é tão relevante para o estudo quanto a própria performance. 
4. Como descreves o processo colaborativo? 
O processo colaborativo varia de projeto para projeto. Essencialmente consiste em tocar juntos – também podes 
dizer ensaiar – mas como a maior parte é improvisação, o processo é mais uma procura de imagens e/ou sons – 
uma linguagem – que surge a certa altura – ou ainda mais interessante, encontrar diferenças, procurar tensões… 
para o projeto/banda 'subshrubs' (Angeica Castello, Katharina Klement, Maja Odojnik e eu) o processo é mais 
direcionado para o ‘verdadeiro’ ensaio. Somos um ‘coletivo compositor-performer’ – o que significa que cada um de 
nós compõe uma parte do todo (à sua maneira) – e depois durante o ensaio cada uma tem que explicar o que, 
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mais ou menos, pretende – e as outras tentam uma aproximação às suas ideias … por isso, claro que cada uma 
sabe bem o que é possível cada uma fazer – onde está a força, quais os desafios para cada uma. 
 
5. Que tecnologias são utilizadas para a comunicação entre os elementos (do coletivo)? 
6. Registas de forma organizada o processo? Em caso afirmativo, como e com que propósito? 
Não – sou muito caótica – má em sistemas – má em documentação… 
A única coisa que tenho são imensos esboços – para set-ups, ligação de sinal. Ok, também é documentação – mas 
só eu a consigo ler. 
 
Em relação à performance como o momento em que o resultado do processo é apresentado à audiência. 
7. Registas a performance? Em caso afirmativo, como e com que propósito? 
8. Se não registas a performance, porque escolhes não o fazer? 
Espero sempre que outra pessoa faça isso. Às vezes arranjo forma de gravar (quando não me esqueço de carregar 
no botão de gravar no princípio). Mas por sorte alguns dos meus companheiros são melhores do que eu nestas 
coisas e, por isso, há sempre bastante documentação, gravações, fotos, vídeos. 
 
9. Quais as dificuldades que encontras na documentação de uma performance? 
Não sei – talvez uma coisa a mais em que pensar. E peso extra para carregar. Eu já viajo com demasiadas coisas. 
Por isso, mais uma coisa já é peso a mais. 
 
10. Onde e em que formato podem ser encontrada documentação do teu trabalho – ambos online e como 





Duo /w Peter Kutin: http://kutinroisz.klingt.org/ 
Duo /w dieb13: http://ntsc.klingt.org/ 
Duo /w Silvia Fässler: http://skylla.klingt.org/ 
subshrubs /w Angelica Castello, Katharina Klement, Maja Osojnik: http://www.myspace.com/subshrubs 
Duo /w Angelica Castello: http://www.myspace.com/noparfume 
Duo / Toshimaru Nakamura: http://billyroisz.klingt.org/02_projects/03_mixed/03_avva.html 
 
O meu trabalho foi publicado em vários CDs e DVDs. Aqui está uma seleção: 
 
DVD: 
V. A. VISIONary - index (2009) 
V. A. The Gift of Sound and Vision - hoanzl/der standard/filmarchiv austria (2007) 
AVVA gdansk queen - erstwhile 048 (2006) - AVVA is Toshimaru Nakamura and me 
V. A. loopool ping pong - raum für projektionen (2006) 
V. A. Sonic ActsXI - The Anthology of Computer Art - sonic acts (2006) 
V. A. SONIC FICTION - Synaesthetic Videos from Austria index (2005) 
V. A. anchortronic - staalplaat (2002) 
 
CD: 
Silvia Fässler & Billy Roisz skylla - editions MEGO (2008) 
EFZEG krom - hatOLOGY (2006) 
EFZEG würm - charhizma (2004) 
EFZEG boogie - GROB (2002) 
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BOOK: 
V.A. Glitch: Designing Imperfection - mbp (2009) 
Nicolas Collins - Handmade Electronic Music - Routhledge (2005) 
interviews - reviews: http://billyroisz.klingt.org/06_text/ 
 
 
Data: 25 maio 2011 
Meio: e-mail 
 
Com tarefas eu refiro-me ao teu papel numa colaboração: se fazes as imagens, a música, ambos (para 
cada um dos projetos em que trabalhas regularmente). 
kutin|roisz: Eu faço áudio & vídeo, o Peter toca música. Embora às vezes também se façam instalações 
audiovisuais com luz/vídeo/som (ambos). 
 
CILANTRO: Eu toco a música – uso dispositivos de vídeo para produzir som (tubos de televisão, mesa de mistura 
de vídeo e vários dispositivos eletrónicos, como o kaos pad e um baixo) mas sem grandes projeções de  vídeo. A 
Angelica também toca música – vários gravadores e dispositivos eletrónicos.  
 
NotTheSameColor: O set-up consiste em vários instrumentos áudio e vídeo, ligados de forma a permitir feedback 
em vários sentidos e interação física. Os sinais áudio e vídeo deixam o seu domínio para adquirir novas funções e 
significados. Sons causam imagens e o sinal de vídeo pode ser ouvido. As colunas e o écran definem no final se o 
sinal aparece audível ou visível. Dirigir o sinal passa a ser um elemento integral do processo criativo. Os 
instrumentos são em parte autoconstruídos (por exemplo som ultrasonic -/vídeo- sintetizado e “incluído” no 
minicomputador). 
O software de som, baseado em Linux, é auto-escrito. dieb13 é responsável pelo saída acústica – eu sou 
responsável pela saída visual. Mas cada um de nós está a influenciar o som e imagem. 
 
AVVA: Faço só vídeo - Toshimaru Nakamura faz o som. Neste projeto o som torna-se imagem, mas não no sentido 
inverso.  
 
skylla: só sons – eu e Silvia Fässler. 
 
subshrubs: depende – composição / música – e às vezes também vídeo – outros membros composição e música.  
 
Ok – estes são os principais projetos ao vivo. 
 
Claro, também trabalho intensamente em projeções para um écran com vários artistas. Nestas situações sou 
responsável pela ideia, enviar propostas para receber dinheiro, desenhar esboços, escrever conceitos, editar – e 
combinar som e imagem.  
 
Não sei se entendi corretamente, mas parece-me que o teu processo de trabalho colaborativo com todas 
estas pessoas é muito intuitivo. Desenvolves as ideias ao tocar. Percebi correctamente? 
Sim, é assim que vejo o processo principal.  
 
Tu gravas para depois ver/ouvir os ensaios? 




Outra coisa, quando tens que explicar (no caso do projeto subshrubs), vocês falam ou fazem diagramas/ 
esboços? (com estas perguntas estou a tentar entender as várias formas em que o processo criativo pode 
acontecer) 
 
Desenhamos esboços (a Katharina Klement, por exemplo, faz uns muito matemáticos, composições muito precisas 
de tempos), desenhos, escrevemos textos e falamos imenso sobre o trabalho. 
Eu sou mais do género de desenhar e escrever textos. Trabalhar com imagens e fotos como partituras para sons. 
Portanto, cada um de nós tem a sua forma particular de trazer ideias Para fora da cabeça e de as fazer ser 
compreendidas pelos outros. 
 
Olhando para a lista dos trabalhos publicados encontramos bastantes DVDs. 
Como foram eles documentados (estou interessada especificamente nos que se relacionam com a 
performance audiovisual). Eles são de gravações ao vivo? 
Não – os meus vídeos para um só écran são muito conceptuais. Trabalho durante bastante tempo nestes vídeos. 
Para o DVD AVVA a nossa comunicação foi essencialmente baseada no envio de CDs e de DVDs para a frente e 
para trás, entre Tóquio e Viena, Toshi gravou lá o som, enviou-me os ficheiros – eu usei o soundsources no 
processo de criação do vídeo – no fim, escolhemos o material mais forte, editamos, e masterizamos as faixas 
finais. Embora duas das faixas neste DVD sejam excertos de uma performance ao vivo.  
 
Tenho sentido muita dificuldade em encontrar documentação do processo. Conheces alguns exemplos e 
sabes de alguém que produza partituras para audiovisual? 
Sim, conheço – para os meus trabalhos de um só écran – e há uns anos atrás fiz uma composição baseada nos 
meus visuais – e seis músicos tocaram-na ao vivo num festival comigo. 
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Anexo 5 S 
Entrevista com o coletivo de artistas alemão Incite 
 
 
Observações sobre os entrevistados: 
O trabalho do André e Kera é completo, audiovisual e eles desenvolvem uma boa parceria no processo e 
apresentação da performance; por esta razão, e depois do encontro no festival Bochum, consideramos o Incite 
como coletivo para o nosso estudo. 
 
Observações sobre a entrevista: 
Pareceu-nos que a performance (apresentada na competição de audiovisual do Bochum Vídeofestival) por esta 
dupla de artistas era de uma qualidade superior (por comparação às restantes) e a sua carreira tão vasta que, não 




Data: 17 de Dezembro 2011 
Meio: e-mail e Facebook 
 
Sobre o entrevistado 
1. A tua nacionalidade, cidade onde vives, a tua idade e se ser performer AV é a tua profissão (e se outras, 
quais) 
Kera: nasci em Lübeck e cresci em Ahrensburg perto de Hamburgo.  
Ambos trabalhamos como artistas visuais e também temos cada um a sua profissão individual. 
Eu trabalho como professora numa escola e também como curandeira espiritual num sentido xamânico. 
André: Eu sou de uma pequena cidade alemã chamada Bielefeld (existe um estranho rumor de que este lugar nem 
existe) e trabalho por conta própria como engenheiro de som e Diretor de projeto para empresas que alugam PAs. 
Ambos moramos em Hamburgo há muitos anos. 
 
 
Interessa-me estudar os trabalhos colaborativos. Neste contexto: 
2. Trabalhas com as mesmas equipas colaborativas ou com pessoas diversas.  
Ambos temos os nossos projetos a solo dormentes visto que o Incite é o projeto mais importante neste momento. O 
Incite é um projeto que nos obriga a muita concentração e ainda não conseguimos encontrar forma de integrar 
outros projetos no nosso fluxo de trabalho, mas estamos a considerar uma outra colaboração para 2012, e que é 
ainda demasiado cedo para ser público. 
 
3. Num contexto colaborativo, quais são as tuas/vossas funções? 
Se viermos a colaborar com elementos externos, penso que estaremos mais interessados na troca de ideias e na 
abertura de perspetivas, para além da diversão, é claro. 
 
O processo de desenvolver uma performance é tão relevante para o estudo quanto a própria performance. 
4. Como descreves o processo colaborativo? 
Existe uma troca intensa entre nós os dois. Desenvolvemos um projeto e vamos para o exterior filmar, capturar a 
informação para trabalhar depois digitalmente. 
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Normalmente trabalhamos ao lado um do outro, partilhando a mesma secretária, um sempre no vídeo e o outro 
entre o vídeo e a música. Cada um apresenta frequentemente o seu trabalho em progresso ao outro para ir 
discutindo ideias nas fases primárias e, desta forma, verificar se estamos ambos envolvidos o máximo possível no 
trabalho do outro e evitar desperdício de energia em coisas que não interessa. Se um de nós não gosta de um 
som, um clip, um efeito (visual ou sonoro) – este não é utilizado. 
Uma das peças (a dos avatares, com que terminamos a performance em Bochum, aquela com animação com 
legos) funciona como um “making of” auto irónico. É o mais próximo que chegamos de documentar o nosso 
trabalho. 
 
5. Que tecnologias são utilizadas para a comunicação entre os elementos (do coletivo)? 
Como dissemos anteriormente, nós desenvolvemos o trabalho lado a lado. Às vezes, não é possível (porque às 
vezes o André está para fora em trabalho) e ficamos limitados a discussões através do Skype. Não há substituto 
para a comunicação direta face a face no nosso processo. 
 
6. Registas de forma organizada o processo? Em caso afirmativo, como e com que propósito? 
Nós não documentamos o progresso, tudo o que fazemos é “renderizar” versões preliminares dos vídeos das 
composições musicais para ver no projetor. Estas versões são eventualmente apagadas.  
 
Em relação à performance como o momento em que o resultado do processo é apresentado à audiência. 
7. Registas a performance? Em caso afirmativo, como e com que propósito? 
Se a situação assim permitir, nós gravamos a performance com uma Canon EOS 60D. 
O propósito é permitir excertos demonstrativos das nossas performances no Vimeo e outros. Para nós, a 
performance é o produto. O nosso objetivo é passar à audiência a experiência da energia da nossa performance. 
Nós pensamos que essa energia não pode ser gravada, podemos somente gravar uma versão limitada da entrada 
sensorial (por exemplo, a perceção do som, pela audiência, muda com o movimento, ele/ela sente fisicamente o 
sub-baixo, etc.) – tudo isto é parte da performance. Há coisas que acontecem, às vezes, muito rapidamente 
durante algumas das faixas e toda a gente perderá os detalhes do espetáculo e, portanto, cada elemento da 
audiência tem uma memória ligeiramente diferente do que experienciou. Numa gravação, podes rever as partes 
que perdeste. Um espetáculo audiovisual é acerca desta qualidade efémera que só tens uma oportunidade de 
ver/ouvir. 
Tudo o que a gravação de uma das nossas performances é capaz de fazer é suscitar a curiosidade para ver a 
“coisa” real. 
 
8. Se não registas a performance, porque escolhes não o fazer? 
Não gravamos se achamos que o evento não é suficientemente bom para o esforço investido. 
Visto que a câmara é relativamente grande e pesada, temos sempre que tomar a decisão se a vamos levar 
connosco ou não, dependendo das nossas expectativas em relação aos aspetos técnicos que são providenciados 
por cada um dos festivais. Não faz sentido ter o trabalho de carregar a câmara pela Europa se não vamos receber 
uma gravação de alta qualidade. 
Além disto, há sempre o desafio de encontrar o lugar adequado para colocar a câmara e uma pessoa fiável para a 
operar. Muito frequentemente os próprios festivais fazem gravações vídeo às quais raramente temos acesso. 
 
9. Quais as dificuldades que encontras na documentação de uma performance? 
Há muitos géneros e performances, por isso o desafio varia. Como documentar um set-up com vários écrans e 
uma performance surround. O esforço e os custos são elevados para fazer isto de forma correta (Multi-HD-câmara 
set-up, gravação de surround sound, edição e pós-produção, etc.). Quais são as intenções dos artistas? No nosso 
caso, como já dissemos, estamos bem com a qualidade efémera do nosso trabalho, porque é sobre a experiência 
da audiência, o que, pela sua natureza, não pode ser gravada. 
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10. Onde e em que formato podem ser encontrada documentação do teu trabalho – ambos online e como 
objeto (DVD, livro, revista, etc.)? 
Houve uma entrevista na estação local Tide TV/Hamburg em janeiro de 2010 – 45 minutos com excertos de vídeo. 
O que, não sendo propriamente documentação do nosso trabalho, foi divertido e possivelmente fez a mesma tarefa 
dos nossos vídeos: fazer as pessoas ficar curiosas para verem ao vivo. 
Também há algumas entrevistas na revista MCD, DigitalArti e outras revistas que ao longo dos anos cobrem vários 











Anexo 5 T 
Entrevista com o artista inglês Toby Sparks 
 
 
Observações sobre o entrevistado: 
Escolhemos o Toby por associação com o LPM, ao qual está direta e indiretamente associado. Diretamente com a 
sua participação como artista e com um projeto de entrevistas em 2009. Indiretamente através da rede de pessoas 
e organizações que fazem eventos e festivais e da qual faz parte desde sempre – chamada AVIT. 
 
Observações sobre a entrevista: 
Sugerimos que a entrevista decorresse por e-mail, mas o Toby pediu para conversarmos antes por Skype. Embora 
tenha havido um período de esclarecimentos anterior à entrevista, as respostas foram “postadas” como mensagem 
de texto, depois copiadas para o documento Word (e traduzidas posteriormente). Fomos recebendo as respostas e 
houve, em várias ocasiões, a necessidade de orientar o discurso por vezes vago do Toby, contribuindo para o 
desenvolvimento das respostas. Dada a forma dispersa e carregada de expressões sem tradução em português, 
houve a necessidade de adaptar o discurso para um formato mais objectivo quando lido em português. Embora o 
discurso em português seja menos rico em expressões, o seu significado mantém-se. 
A entrevista não foi finalizada. O Toby teve que sair prometendo responder às restantes perguntas por e-mail. As 
respostas não chegaram. Insistimos, mas não obtivemos resultados. Pela sua pertinência, resolveu-se utilizar a 






Sobre o entrevistado 
1. A tua nacionalidade, cidade onde vives, a tua idade e se ser performer AV é a tua profissão (e se outras, 
quais) 
Sou inglês, embora diga que sou um habitante de uma cidade da Europa. Ser londrino durante os últimos dez anos 
é a associação mais forte. De momento sou aluno a tempo inteiro. Tenho uma bolsa de doutoramento na ‘Media 
and Arts Technology Doctoral Training Centre' na Queen Mary, University of London. Portanto, tenho uma 
secretária e é suposto lá estar de segunda à sexta, entre as 9 e as 5. 
A motivação para o doutoramento vem de dez anos a fazer vários projetos com médias digitais, na sua grande 
parte em torno da performance e de eventos ao vivo. Essencialmente cheguei à conclusão de que se a minha 
performance for igual à que fiz anteriormente, por melhor que tenha sido, é porque não consegui tirar proveito da 
situação ao vivo: as particularidades da audiência particular, o ambiente que nos envolve, etc. O título é "Liveness: 
exploiting the here and now of us together". 
Também mantenho o meu lugar com o D-Fuse, um coletivo de audiovisual baseado em Londres. É um coletivo, 
mas é liderado por uma pessoa – isso permite-me estar lá, mas não estar a tempo inteiro ou totalmente 
comprometido. Trabalhei no ocasional projeto comercial com eles, mas de forma geral o trabalho envolve por ano 
alguns shows com perfil razoavelmente grandes. Por exemplo, no ano passado passamos uma semana em Los 
Angeles e no ano anterior passamos quinze dias em São Paulo. 
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A minha própria prática está 'estacionada', enquanto eu estou a fazer o doutoramento, mas de vez em quando 




Interessa-me estudar os trabalhos colaborativos. Neste contexto: 
2. Trabalhas com as mesmas equipas colaborativas ou com pessoas diversas.  
Penso em mim como tendo projetos como parte de uma comunidade ou estritamente sozinho. O AVIT (efetuado 
pela comunidade VJ Central, para a comunidade VJ Central) contrasta com o *spark (o meu alter-ego, um produtor 
de audiovisual / performer). Eu gosto da separação.  
Contudo, na realidade, esta separação não é clara! O Narrativa Lab foi uma colaboração com três pessoas 
nucleares. Um projeto favorito continua a ser o Dave Clarke ao vivo, onde trabalhei com um diretor na tarefa de 
transformar o seu conteúdo num show ao vivo. Da mesma forma, eu gosto de ser parte de um coletivo onde não 
tenho a liderança ou propriedade por si só, mas divirto-me contribuindo com a minha mistura particular de 
habilidades para o conjunto e beneficiando das oportunidades que o nome e o trabalho do D-Fuse me trazem. 
 
3. Num contexto colaborativo, quais são as tuas funções? 
1. Transformar filmes de representação/lineares numa performance de cinema expandido abstrato/não-linear. Isso 
envolve dar um novo propósito às filmagens (em colaboração), criando a configuração do set-up para controlar ao 
vivo/tempo real, processar e apresentar as imagens (solo), trabalhando com o espaço que vai receber o evento 
(solo), realizar a mistura ao vivo (em colaboração).  
Obviamente não é assim tão polar a relação entre o solo e em colaboração, mas é uma aproximação 
suficientemente boa.  
2. Criando ambientes imersivos que são liderados pelo diálogo com e entre o público. Envolve desenhar um 
conceito e providenciar a infra-estrutura técnica necessária para a sua concretização. O conceito é tipicamente 
colaboração, a gestão do projecto espero sempre que calhe a outra pessoa, e eu fico com a maior parte do 
trabalho do desenvolvimento de software, que faço a solo. 
 
O processo de desenvolver uma performance é tão relevante para o estudo quanto a própria performance. 
4. Como descreves o processo colaborativo? 
Hum, diferente em cada vez! Eu acho que por baixo de tudo é uma espécie de ying e yang: lidar com as 
expetativas dos outros e, ao mesmo tempo, surpreender e deleitar para além dessas expectativas.  
Vocês todos ficam animados com ... a lua! Prometes-te a lua! Claro que sim, é uma inspiração e uma grande ideia! 
(bem, prometes um visual dela). É então que percebes que a lua é impossível. Mas Marte realmente parece bem 
porreiro, e verificas que até já o fizeste acidentalmente. Quando estão todos a fazer isto nas engrenagens de um 
projeto, a excitação e o inesperado cria o que eu chamo de massa do processo criativo. 
*é* a massa 
 
A parte de gestão de expectativas é o que impede o processo de ficar vazio, desanimado, desconfiável, etc. 
 
Eu gostaria de dizer que no processo há etapas claras x, y, e z. Mas a verdade é que não há – todos fazem o que 
se pode até o último momento! Tentamos ser organizados e tentamos ensaiar e tentamos ... Mas as nossas 
ambições ultrapassam sempre o tempo que temos. 
 
Toby, posso-te interromper por um segundo? 
Os projetos comerciais, esses sim têm um processo, com a necessidade de aprovação dos clientes e outras 
coisas. 
 
A Materialidade do Efémero: A Identidade nas Artes Performativas Audiovisuais, sua Documentação e Construção de Memória 
No que respeita às tarefas, por exemplo, está claramente estabelecido quem trabalha com o som, quem 
trabalha com a imagem e quem trabalha com as interações ou elementos mais técnicos? 
Desculpa a interrupção, estou a gostar de seguir o que escreves. 
Não, não, estava mesmo a pensar que isto é tudo um bocado abstrato. =] 
(e ao mesmo tempo a falar com a minha mãe – ligou agora mesmo) 
 
Não devia ter-te interrompido, mas fiquei entusiasmada. 
Continua por favor… 
No D-Fuse, para “1. Transformar filmes de representação/lineares numa performance de cinema expandido 
abstrato/não-linear”. A divisão do trabalho é bastante simples. 
Na verdade, para os trabalhos comerciais até temos cargos! 
 
Mike - Fundador / Diretor Criativo 
Matthias – Produção de Som 
Paul – Produção Visual 
Toby – Produção Técnica 
Da última vez foi assim. 
 
No entanto, há uma biblioteca de gravações do D-Fuse em forma de projeto em desenvolvimento chamado 
'Endless Cities'. O Mike deu-me o projeto e disse-me para a partir daí esboçar um evento abstrato/expandido, de 
forma a ser apresentado ao vivo. 
O Matthias providenciou o esboço de uma banda sonora, e passou a trabalhar no desenvolvimento da composição 
completa. O Mike deu-me uma ideia do que estava a pensar e juntos fomos rever algumas coisas, como o projeto 
Dave Clarke ao vivo em que que se havia transformado as filmagem diretas num espetáculo dinâmico ao vivo. Fiz 
um ou dois esboços com o Motion, que é uma espécie de After Effects, confiando fortemente na sua capacidade de 
análise-áudio. Com o que o Mike gostou (e cujo clip foi enviado um qualquer festival), eu comecei a construir uma 
configuração para portátil para poder fazer aquele efeito ao vivo. 
Houve muita experimentação por minha conta e, mais tarde, encontrei forma de cortar os clips, coloca-los na tela 
expandida, e abstraí-los com a música. Com isto a funcionar, reuni com o Mike um grande banco de imagens para 
fazer a performance. Desde então, toda a performance/set-up tem seguido um processo aperfeiçoar essas 
filmagens seleção/sequência. Há um volta-e-vem entre o Matthias, o Mike e eu com a música a tomar a direção 
para o vídeo e vice-versa. Os dois ainda estão muito separados na produção e na performance, existe ainda muito 
pouco conteúdo realmente audiovisual.  
Influência mútua, em vez de co-criação de uma coisa. 
O Mike traz as gravações e esboçamos juntos uma nova sequência geral (pensamos em termos de capítulos de 













Anexo 5 U 
Entrevista com a artista Portuguesa Laetitia Morais 
 
 
Observações sobre a entrevistada: 
Conhecemos o trabalho da Laetitia como uma artista/visualista com uma carreira profissional internacional. 
 
Observações sobre a entrevista: 
A entrevista com a Laetitia resulta da falta de finalização de outra entrevista, a que foi efetuada ao artista Toby 
Sparks. Em vez de ir ao LPM e retirar do evento um outro artista a entrevistar, recorremos a uma artista portuguesa 
porque, conhecendo o seu trabalho, compreendemos que exemplifica uma outra forma de colaboração ainda não 
observada, mas que o trabalho do Toby também servia como exemplo: o do artista que desenvolve trabalho numa 
colaboração fixa, em várias colaborações esporádicas e a solo. 
 
 
Data: (mail recebido) dia 18 de Fevereiro de 2012 
Meio: e-mail 
 
Sobre o entrevistado 
1. A tua nacionalidade, cidade onde vives, a tua idade e se ser performer AV é a tua profissão (e se outras, 
quais) 
De nacionalidade dupla – portuguesa e francesa, resido no Porto e tenho 27 anos. A performance visual é uma 
prática artística e profissional que partilho com outras atividades laborais (docência na área de Artes Visuais / arte 
sonora e intermédia / cenografia). 
 
Interessa-me estudar os trabalhos colaborativos. Neste contexto: 
2. Trabalhas com as mesmas equipas colaborativas ou com pessoas diversas.  
3. Num contexto colaborativo, quais são as tuas funções? 
O trabalho colaborativo tem estado muito presente no meu percurso. Sustento um interesse particular pela 
confluência de diferentes meios para a concretização dos meus projetos e o cruzamento de óticas cognitivas entre 
pessoas torna-se efetivo. Não existe, contudo, nenhum compromisso quanto à exclusividade ou duração da relação 
entre os colaboradores. A pertinência da participação de uma certa pessoa deve-se à sua especial contribuição, 
dependendo das características do projeto. Porém, as colaborações repetem-se canonicamente, devido a fortes 
empatias que se criam entre os elementos. Exemplo disso é o trabalho em colaboração com a compositora 
Kateryna Zavoloka, desde 2007, e com a companhia de teatro Marionet, desde 2006, em que, em ambos os casos, 
cerca de 3 novas produções ocorrem todos os anos. Outras colaborações são mais pontuais e alguns projetos são 
elaborados singularmente, devido ao seu caráter e/ou finalidade. Por vezes, colaboro com um coletivo artístico que 
tem uma característica particular: este coletivo chama-se NIP (New Interfaces for Perfomance) e dele fazem parte 
artistas plásticos, músicos, programadores, de diferentes nacionalidades. O grupo (que não tem um número fixo de 
elementos) reúne-se pontualmente através de programas de residências artísticas e pressupõe a produção de uma 
performance, utilizando dispositivos criados para esse propósito e nesse lugar, durante um período de tempo 
restrito (1 ou 2 semanas). A organização de um coletivo deste género, que pode abarcar mais de 10 participantes 
ativos, originários de diferentes países, e que frequentemente não se conhecem até à data, depende da direção de 
um elemento regulador, neste caso da Teresa Dillon, ela mesma artista, mas que produz e organiza objetivos e 
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tarefas, beneficiando o diálogo entre cada prática. O meu papel varia dependendo de cada projeto/colaboração, 
mas tenho vindo a produzir com alguma constância peças videográficas para serem utilizadas em performance ou 
instalação (normalmente relativas a dados fornecidos por outros elementos do grupo). De notar que o envolvimento 
no processo criativo e na discussão de ideias é exigido a todos os elementos de qualquer equipa de trabalho. 
 
O processo de desenvolver uma performance é tão relevante para o estudo quanto a própria performance. 
4. Como descreves o processo colaborativo? 
Sendo o trabalho colaborativo frequentemente suportado por um investimento emocional cedido por mais do que 
uma pessoa, o processo de criação torna-se não só mais rico, como mais fluido, na medida em que se transforma 
progressivamente; flexível a cada estímulo dos participantes do coletivo. Essa ressonância não permite uma 
divisão restrita entre o processo e a obra, acoplando-se mutuamente. Se a isto adicionarmos a intenção de uma 
obra performativa, predomina ainda uma relação espontânea entre obra, performers e público, a qual pressupõe 
uma estrutura prévia que não é totalmente construtiva ou hermetizada, fornecendo somente a matriz ou diretriz da 
ação. Constitui, por isso, um campo de experimentação e de permeabilidade entre a performance e o próprio 
processo que lhe antecede. 
 
5. Que tecnologias são utilizadas para a comunicação entre os elementos (do coletivo)? 
O computador e a Internet são as tecnologias mais utilizadas para rentabilização de tarefas, quer sejam 
designados como ferramentas de criação, quer sirvam para registo e comunicação entre os elementos de uma 
equipa. Saliento ainda a visualização de data (dados complexos) por software, que estabelece adequações 
gráficas, permitindo um entendimento explícito para todos. A câmara fotográfica ou vídeo é igualmente utilizada 
para diversos tipos de registo. 
 
6. Registas de forma organizada o processo? Em caso afirmativo, como e com que propósito? 
No meu caso, asseguro o processo criativo através do constante registo de ideias, que se confinam num suporte 
físico e que utilizo como auxiliar de memória, de visão e pensamento. O papel e os riscadores continuam a ser os 
utensílios por excelência para o registo rápido e solto de todos estes vetores. 
Quando surge a necessidade de partilhar essa informação, tenho por hábito digitalizar os esboços e adicionar uma 
memória descritiva e/ou referência. 
 
Em relação à performance como o momento em que o resultado do processo é apresentado à audiência. 
7. Registas a performance? Em caso afirmativo, como e com que propósito? 
8. Se não registas a performance, porque escolhes não o fazer? 
Não tenho por hábito registar as ações performativas de forma organizada ou sistematizada, por nem sempre sentir 
essa necessidade. Contudo, utilizo por vezes uma câmara de vídeo para registar alguns eventos de maior 
relevância. A qualidade desses vídeos é normalmente reduzida e para usufruto próprio; permitem-me uma revisão 
e consequente reflexão/conclusão sobre os resultados obtidos. Quando pretendo promover/divulgar alguma 
performance, procuro registar a performance, utilizando equipamento de melhor qualidade e solicitando o seu 
manuseamento a operadores qualificados. 
 
9. Quais as dificuldades que encontras na documentação de uma performance? 
As dificuldades relacionadas com esse tipo de documentação estão patentes através do caráter efémero, 
espontâneo e direto da performance. O distanciamento que a visualização de um registo cria em relação ao 
acontecimento inflete sempre uma perceção igualmente distorcida. A ausência da proximidade entre performer-
público e da valorização atribuída à unicidade e provação do acontecimento deteriora a sua leitura. O registo serve 
na sua essência para documentação e não substitui a sua proveniência; pode, no entanto, obter uma elevação 
conotativa, devido à capacidade de validação histórica de um dado momento. 
 
A Materialidade do Efémero: A Identidade nas Artes Performativas Audiovisuais, sua Documentação e Construção de Memória 
10. Onde e em que formato podem ser encontrada documentação do teu trabalho – ambos online e como 
objeto (DVD, livro, revista, etc.)? 




VEDANA – Ed. Kvitnu (música de Zavoloka), 2011. 
KVITNU (cd de promoção) – Ed. Kvitnu, 2008. 
Publicações revistas /jornais/catálogos: 
“Artista ganha bolsa Ernesto de Sousa” - Arte Capital (janeiro 2011) 
“Laetitia Morais – Missing for 10 years” - Agência Lusa (15 de janeiro de 2011) 
“Festival “Madeira dig” traz artistas, capta turismo e gera receita” - Diário de 
Notícias Portugal (18 de março 2010). 
“Sguardi Sonori 2008” - Esquare, Roma (3 de outubro de 2008). 
“Koenst #3” - Konst, Noruega (fevereiro 2007). 
“Tecnologia na Arte” - Diário de Notícias, p.30. Portugal (29 de novembro de 
2007). 
(...) 
Data: perguntas enviadas as perguntas dia 29 de Fevereiro. 
Respostas recebidas dia 5 de Abril 
Meio: e-mail 
 
Descreve mais detalhadamente (se possível) a forma como te organizas com a Kateryna Zavoloka (isto 
porque me parece a colaboração mais dinâmica e, ao mesmo tempo, também a mais duradoura, mas 
podes escolher outro grupo colaborativo): 
- Como se desenvolve o processo: como comunicam, como tomam decisões. Ensaiam ou improvisam? 
A colaboração com Kateryna Zavoloka iniciou-se após um convite por parte da mesma que consistia na realização 
de um vídeo musical para integrar num dos seus álbuns (“Viter”). Por norma, os vídeos musicais são resultados 
algo inertes, submetidos a regras de composição aplicadas através da montagem e de esquemas operatórios 
inerentes à pré-produção, produção e pós-produção de um filme do género. Ao contrário do habitual, optei por 
objetualizar tal sonoridade através da gravação de uma improvisação/manipulação de vídeo em tempo real. Pela 
espontaneidade da sua música e pelo experimentalismo do projeto, a improvisação visual adequou-se à música 
com uma certa indissociabilidade. É de notar que esse registo videográfico foi improvisado em estúdio e sem 
público, tendo sido por isso a manipulação de imagens claramente diferente da que poderia ser expectada em 
concerto. Há, por isso, alterações no seguimento do improviso, dependendo de certas variantes como o local, o 
público e o propósito. 
Este primeiro trabalho impregnou uma hibridez a todas as colaborações que se seguiram. Concertos e outras 
produções audiovisuais, mantiveram o mesmo caráter do improviso e da experimentação (mesmo quando 
mecanizada pelos meios eletrónicos), quer em estúdio, quer em palco. Apesar da distância entre Portugal e 
Ucrânia, esta colaboração apropriou-se essencialmente da Internet como terreno de discussão e partilha de ideias. 
A fase de produção é, contudo, sempre particular. Pessoalmente, o isolamento e a introspeção são 
imprescindíveis, mesmo trabalhando em parceria. Julgo que a salientar nesta dinâmica de colaboração é a 
ausência de proeminência de um meio em detrimento do outro, ou seja há um respeito mútuo do nosso trabalho, 
não sendo o som mais evocado do que a imagem ou vice-versa. Na concretização metodológica, reflete-se esta 
dualidade. Por vezes, é a Zavoloka que impulsiona o projeto enviando faixas sonoras para que sejam retribuídas 
por discursos visuais, por vezes acontece o contrário e, em outros momentos, apenas discutimos ideias, conceitos, 
trocamos rascunhos que se inscrevem no universo da experimentação, como um constante “ensaio de finalidades”, 
que não dependem da técnica quanto dependem da modelação de ideias. Ambas definimos conceitos e intuitos, 
sem nunca, contudo, provocarmos limites. 
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Em quase todos os eventos de apresentação ao público, que acontecem por norma em países que não são os de 
residência, encontramo-nos no dia da intervenção e definimos trajetórias, durante o “sound check” ou nos 
momentos antecedentes. Podemos configurar por exemplo, uma progressão de elementos leves para 
substanciosos, implicando uma sequência linear. Definimos também o tempo médio de duração do ato, que 
costuma variar entre os 45 e os 60 minutos. 
Este método ajuda-nos a manter direções paralelas, aquando a manipulação de conteúdos. Estes nunca são 
apresentados de igual forma mais do que uma vez e confiamos no cruzamento dos trabalhos individuais para a sua 
conjugação exclusiva durante a performance. Não recorremos a ensaios e até o “sound check” é executado 
individualmente, de modo a que o projeto não fique sujeito a modularidades que lhe retirem a plasticidade que 
pretendemos. São testados apenas os dispositivos eletrónicos e as suas configurações. Encontramo-nos 
pontualmente por períodos de tempo mais alargados, que nem sempre são dedicados à execução de projetos, mas 
sobretudo ao convívio – conversamos frequentemente sobre as nossas culturas e os fatores histórico-sociais que 
as diferenciam. E por fim, é provável que surjam outras ideias.1 
 
Gostaria de saber mais sobre os teus registos das ideias e qual o valor que lhes conferes: é uma série de 
apontamentos / registos de valor etéreo (ou seja, que depois da performance desaparecem) ou são 
documentos que podem ser utilizados para recriar, refazer a performance? 
Como referi antes, os registos têm para mim um valor lato, dependendo da sua relevância para a continuidade de 
um projeto. Alguns são etéreos, sobretudo nos casos em que não encontro fundamento para o desenvolvimento de 
tal projeto ou quando o ato reside unicamente na sua efemeridade. Outros registos servem de suporte para os 
artifícios da recriação. Contudo, na minha opinião, todos os registos adquirem um valor insigne, mesmo que 
momentaneamente. 
Não tenciono por norma reproduzir performances, devido à improvisação que as compõe. Supondo que a primeira 
versão serviria de matriz, legando as ilações do improviso adquirido na origem para as suas cópias; muito 
dificilmente se reuniriam as condições temporais e espaciais para que tal ocorresse com fidedignidade. Sendo 
assim, evidencio as particularidades, que sobre uma base comum, se destacam pela transmutação do que já foi 
feito. Repetir mimeticamente uma performance é, portanto, algo que evito provocar, sobretudo para não correr 
riscos sobre a sua veracidade. Isto não significa para mim, que o projeto artístico termina ou se confina ao 
momento de apresentação ao público; ele pode continuar a persistir, em estados mais ou menos latentes, variando 
ou não de formato. O registo é, sem dúvida, um exemplo dessa extensão. É um instrumento revelador da memória, 
da documentação, da investigação, ou seja, um agente metamorfoseador da prática artística decorrente. O seu 
caráter enquanto registo, enquanto representação do já representado, confere aos registos uma estética e 
linguagem mais rudimentares, de construção rápida, seja o meio o desenho, a fotografia ou outro. Ela acontece 
sem programação prévia e tal como o improviso, não padece dos esquemas operatórios de uma produção 
elaborada. Penso, por isso, que os registos têm características de composição peculiares que as autodeterminam, 
quer pela sua plasticidade, quer pela contingência do seu uso. 
  
                                                
1 1 – CRUZ, Teresa, “Arte e experimentação— Tecnociência e os laboratórios da arte”, in A 
Experiência do Lugar, Porto, 2001. 
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Sobre o TAGR.TV 
Desde 2006 que as três pessoas que iniciaram o projecto entrevistam os artistas e outros participantes dos 
festivais onde vão. A estas entrevistas aos artistas, por vezes acrescentam uma visita guiada à exposição 
(Transmediale 2011) através de um vídeo elaborado com técnica de stop-motion ou um entrevistado-mistério 
(exclusive interview, Transmediale 2011). A equipa, entretanto, cresceu e vários elementos viajam juntos, o que é 




Patrocínios: WienKultur, BMUKK: Ministério da Educação, Artes e Cultura da Áustria 
 
Áreas que documenta 
O projecto dedica-se a cobrir a vasta área da Media Art. Cada pessoa que se associa ao TAGR.TV tem um 
interesse especial que desenvolve através da documentação que faz. A área da performance A/V é uma das áreas 
de interesses com apresentações de vários festivais dedicados.  
 
Como documenta  
Os documentos encontrados no website são principalmente entrevistas editadas com excertos do trabalho 
apresentado no festival. As línguas do projeto são o inglês e o alemão. Encontram-se também textos escritos sobre 
vários eventos e um calendário com as chamadas para submissão de trabalhos para vários festivais na Europa. A 
navegação por entre os arquivos deste site pode ser feita através da Cloud à direita, através da lista de festivais ou 
através da linha do tempo localizada logo abaixo do logotipo e do menu principal. 
Para o Transmediale 2011 desenvolveram um guarda-chuva, que funciona como um estúdio móvel, para resolver 
alguns problemas técnicos. O guarda-chuva tem um foco de luz, uma câmara de filmar e um microfone 
incorporados. Desta forma obtêm uma iluminação constante, uma imagem clara e som sem ruído ambiente. Em 
complemento têm uma segunda câmara que captura entrevistado e entrevistador de frente e que faz planos 
afastados, de conjunto e de pormenor. No entanto, este guarda-chuva vem com muitas outras vantagens. Desta 
forma são muito visíveis e captam a atenção de todos. Funciona também de forma interessante para a relação que 
se estabelece durante a entrevista. Podem caminhar e o resultado é mais interessante e fluido. 
 
Observações sobre a entrevistada: 
Franziska, perto de trinta anos, jornalista da televisão nacional, co-responsável pelo projecto TAGR.TV, visualista. 
Como parte do projecto VJ Theory concedi uma entrevista para o TAGR.TV, em 2008, durante o festival Mapping. 
Nesse mesmo ano, voltei a encontrá-la em Paris, no Vision´R, onde tivemos tempo para nos conhecermos pessoal 
e profissionalmente. No ano seguinte, convidei a Franziska a apresentar o seu trabalho como visualista (aka 
Fomoke) no evento que organizava em Lisboa. Desde essa altura, no Verão de 2009, que não tínhamos contacto. 
Quando ficou confirmada a minha viagem a Viena contactei a Franziska para a encontrar de novo e foi, então, que 
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me lembrou do seu projecto de entrevistas. Surgiu assim a oportunidade de adicionar à investigação de campo esta 
nova componente, a que respeita aos projectos de documentação. 
 
Observações sobre a entrevista: 
O princípio da entrevista não foi gravado porque me esqueci de ligar o gravador. A entrevista foi feita em duas 
partes. Na primeira parte estava na sala, o Nico, um amigo da Franziska, que tinha, entretanto, chegado para levar 
consigo um computador para arranjar. A segunda parte começa depois de interrompemos a conversa para nos 
despedirmos do Nico. A falta da informação do que não está gravado é colmatada com as minhas intervenções na 





Local: Sala de estar, na casa da Franziska. 
Duração da entrevista: 1.ª parte: 10:44, 2.ª parte: 28.04 
Meio: som 
 
A ideia desta plataforma é que os artistas de Media Art tenham acesso fácil aos festivais de Media Art porque é 
bastante caro. Se queres ver tudo, tens as despesas de viagens, tens que pagar a entrada, e por aí adiante. A 
segunda coisa é que é mais fácil o contacto com outros artistas que ainda não conheces, mas que queres 
conhecer. É mais fácil pedir uma entrevista e também mais interessante e temos a ideia de a partilhar com o 
mundo, em vez de a partilhar de forma privada. Partilhamos o que vemos. É por isso que o TagR.tv tem uma 
perspectiva a partir de dentro sobre os trabalhos. Porque são artistas a falar com artistas, por isso, fazem as 
perguntas tendo em mente o que interessa saber aos artistas. Quer dizer, eu sou artista Media, talvez por isso faça 
perguntas mais simples, porque só quero saber o que fazem. Mas artistas têm outros géneros de perguntas. Por 
isso é específico o nosso meio (de comunicação). Como disse, é nossa ideia apoiar as ligações (networking) 
porque festivais de Media Art e festivais em geral são sempre eventos de ligações (network events). Portanto, esta 
é uma ideia para apoiar, a nível profissional, as ligações. 
 
Quantos mais festivais fazem, torna-se fácil fazer ainda mais festivais? Eles suportam-se em ti para fazer a 
documentação? Bem, não toda, porque eles farão a sua própria também, mas de forma a acrescentar? 
Eles gostam que estejamos nos festivais. Quanto mais fazemos, reconheço, os festivais agora, começam a 
reconhecer-nos. Perguntam-nos se queremos lá ir ou providenciam-nos escritórios onde podemos trabalhar. Por 
isso, eu acho que quanto mais fazemos, mais eles querem que lá estejamos e ser parte do festival. Nós não somos 
documentação, mas somos, de certa forma, um projeto artístico. Eu acho que é isso de que eles gostam. Também 
é uma ação, a de caminhar numa exposição com um guarda-chuva. É interessante para o público da exposição 
porque ficam curiosos, as pessoas perguntam, depois outras pessoas ficam a conhecer os artistas desta forma. 
Outra coisa é que, quanto mais fazemos, mais fácil é ter acesso a festivais que não nos conhecem porque olham 
para o nosso website e pensam que é cool, porque fazemos muito. Já construímos uma rede e isso é interessante 
para os festivais. 
 
Quer dizer que vocês, TAGR.TV, são uma rede de artistas, com as ligações que têm com os festivais e 
através dos festivais, já com outros artistas. … 
Eu queria chegar a algum sítio mas já me perdi. Pois… pronto, esqueci-me do que ia dizer. Já sei… Sentes 
que existe, digamos, uma comunidade como tal, uma comunidade A/V ou é só um grupo de pessoas que 
viaja, que vão ao festival ou é só uma moda? 
Acho que não percebi bem a pergunta. Se existe uma comunidade? 
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Sim, se existe algo assim, um grupo de pessoas que encontras nestes eventos ou se encontras pessoas 
diferentes. 
Da TAGR.TV? Ou em geral? 
 
Em geral. 
Queres dizer uma comunidade relacionada com a documentação? 
 
Na verdade, não, mas também seria interessante saber sobre uma comunidade relacionada com 
documentação. Mas em geral, se os artistas que encontras no Transmediale são os mesmos artistas que 
encontras no … Vision’R. 
Ah, não. Não, não, não. Nós concentramo-nos em festivais de Media Art e, claro, arte audiovisual é parte da Media 
Art, como disse alguém ontem (nas conferências do Sound.Frame). Por isso, se alguém tem um interesse especial, 
das pessoas que fazem parte da TAGR.TV, em ir ao Vision’R ou ao Mapping Festival ou ao LPM, como eu, isso 
ajusta-se ao nosso trabalho, mas não vejo grandes cruzamentos entre festivais de A/V e festivais de Media Art. 
Talvez que o festival de Media Art na Alemanha está ligado ao festival de audiovisual, mas estão separados de 
certa forma. Por isso, sim, podes encontrar pessoas de um festival AV em ligação com esta cena clubbing e música 
(club scene), mas é muito raro encontrar num festival de Media Art alguém que vi no Vision´R. 
 
Dirias então que, ainda que não muito clara, existe uma definição de um festival audiovisual relacionado 
com a cena clubbing (club scene) e festivais de New Media que incluem também performances. 
Sim. 
Para ser honesta, e não verifiquei o programa do Vision’R do ano passado. 
 
Bem, o Vision’R era só um exemplo. 
Quer dizer, as ligações existem, às vezes há performances que vês em eventos de Media Art ou festivais e 
também no Mapping. Mas penso que os audiovisuais do Mapping são muito específicos e, por isso, podem ser 
parte de um festival de Media Art. 
Conheço muitos Artistas Media (Media artists) que trabalham como artistas audiovisuais também. Por exemplo, 
agora no Sound.Frame, vi trabalhos que já tinha visto no Ars Electronica do ano passado ou em outros festivais, no 
espaço de exposição. Por isso o espaço de exposição é o que está mais próximo de um evento de Media Art. 
 
Então talvez o cruzamento entre um festival audiovisual e um festival de New Media seja o espaço da 
galeria ou as performances mais formais. 
Sim, talvez. 
Mas num festival de New Media Arts encontras sempre as mesmas pessoas. O que quero dizer é que vês um 
trabalho lá e vês o mesmo trabalho três meses mais tarde no próximo festival. Isto também é interessante para 
mim. Se verificares os programas dos festivais vais perceber qual é que mostra as coisas novas e qual tira coisas 
do outro festival. Porque, como é uma rede, é como se fosse a grande família. Os festivais são eventos de redes 
(networks). Por isso, partilham artistas, enviam-nos. Por exemplo, às vezes temos documentação de um trabalho e 
dois anos depois vamos encontrar o mesmo trabalho noutro festival e penso, ok, já temos coberto, dois anos mais 
cedo. 
Que mais te posso dizer? 
 
Não sei, mas irei-me lembrar. 
 
(A esta altura somos interrompidas pelo Nico que quer sair e levar o computador) 
 
O que disseste sobre este ser um projeto feito por artistas, portanto, também é um projeto artístico, torna-
o também um processo em tudo semelhante a um processo artístico. Portanto não é documentação no 
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sentido em que tens que fazer x coisas ou y coisas e depois juntos … Não há uma metodologia restritiva. 
Quer dizer, pelo menos é assim que entendi. 
Sim, entendeste bem. Quer dizer, nós fazemos planos. Temos uma ideia. Vamos lá quando temos dinheiro, 
pedimos fundos públicos e, se temos dinheiro, tentamos também pagar os custos das viagens ou as despesas 
diárias das pessoas que se querem juntar a nós. E claro que, se usamos dinheiro público tem que se produzir 
alguma coisa. Portanto, a ideia é encontramo-nos antes para verificar o que vai acontecer no festival e o que 
queremos cobrir de antemão. Fazemos as decisões de antemão. Mas somo flexíveis para mudar, sabendo que 
toda a gente terá que produzir pelo menos um vídeo. Garantindo desta forma que teremos uma certa quantia de 
vídeos. Mas não forçamos ninguém a falar com esta pessoa ou com aquela pessoa. Portanto, aconteceu no 
Transmediale alguém dizer, ok, não estou assim tão interessado e gostaria de fazer o meu próprio vídeo, que tem a 
ver, que poderá ser uma intervenção ou uma foto ou alguma coisa, … escrever algo. E é muito bom porque os 
festivais são enormes, têm conversas (talks), espaços para exposição, festas, entre outros, e quando estás num 
grupo todos têm interesses diferentes. 
 
Sabes de outros colectivos ou projetos que fazem algo de semelhante? O que acho curioso sobre o 
projeto é o facto de não ser um arquivo que recolhe coisas do passado. Vocês produzem novos 
documentos. Quer dizer, de facto é um arquivo, constituído maioritariamente por entrevistas, certo? Mas 
documenta as coisas que acontecem neste momento. Aqui está a diferença. Há alguns arquivos de coisas 
do passado, quase como museus online. Mas sabes de algum que faça algo de semelhante, no sentido em 
que não é um museu online, mas que documenta de certa forma o que está acontecer no sentido 
contemporâneo? 
Online… Existe um colectivo mas esqueci-me do nome. Estão sempre no Ars Electronica e chegam de autocarro e 
também fazem documentação em vídeo e entrevistas em outros festivais. Só os vi no Ars Electronica. Esqueci-me 
do nome, mas posso procurar para ti. Há também uma escola na Áustria, não é uma universidade, mas também 
não é uma escola para miúdos, fica aí no meio. É uma escola de produção de média e eles também vão ao Ars 
Electronica e fazem documentação e entrevistas e tudo mais, em formas diferentes. São estes os que conheço que 
fazem coisas como nós. E depois, claro, tens as revistas de arte. Tens a documentação de projetos em geral, como 
a Neural, Neural IT. Mas por exemplo, a Neural contactou-nos porque acham que o que nós fazemos é 
interessante. Talvez haja uma cooperação entre nós um dia. Mas o que é novidade, é Art Creative, tu conheces a 
Art Creative? Com a Art Creative também estivemos a falar, em Berlim, e haverá também com eles uma 
cooperação. Nós faremos parte, ou trabalharemos para a Art Creative porque eles fazem o que nós queremos 
fazer, sabes? Mas eles cobrem todos os géneros artísticos e fazem também entrevistas. Para Media Art eles têm já 
entrevistas com todas as pessoas que nós também já entrevistamos. Mas acho que eles têm outras possibilidades 
financeiras. O nosso problema é que nós gostamos de fazer o que fazemos e fazemos de graça. Não há dinheiro 
para nos pagar. O que é um problema porque temos muito mais material do que o que podes ver online. Temos 
uma quantidade enorme de material offline que não está ainda editado. 
 
Mas será editado ou vão deixar em arquivo assim como está? 
Desejamos editá-lo. Mas não temos tempo para isso porque todos têm um emprego e editar é onde é preciso mais 
tempo. Ir a um sítio para fazer uma entrevista e filmar, capturar é a parte mais fácil. Ou por outra, não é a parte 
mais fácil, é a parte mais interessante. Mas depois, sentar atrás do laptop e fazer edição até que o vídeo esteja 
terminado é um processo que leva demasiado tempo se o fazes com seriedade. E nós queremos qualidade. Não 
queremos pôr online toda a entrevista, o total dos vinte e cinco minutos, porque não é assim tão interessante para 
as pessoas. 
 
Haverá então formas de documentar. Gostaria de saber a tua opinião.  
Haverá formas de documentar no sentido em que algumas serão mais elaboradas, mais descritivas do que 
outras? Por exemplo, o que dizias há pouco sobre um dos projetos em que o artista te pediu para gravar 
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todo o processo, mas ele queria tirar apenas partes da gravação porque achou que não era interessante 
mostrar tudo. 
Sim. Bem, ele não achou que a sua performance não era interessante. Acho que, o que ele como artista... Ou por 
outra, como eu entendi, é que para ele não faz sentido observar a sua performance como um todo em vídeo. 
Porque é uma performance ao vivo e talvez seja um passo no seu próprio desenvolvimento artístico. Não é como 
um projeto de teatro em que trabalhas meio ano nele. Portanto, talvez seja parte de uma experiência na sua forma 
de abordagem artística. Por isso queria só mostrar partes da sua performance. As mais importantes, de forma a 
dar uma ideia do que se trata. Por isso, estava aberto à documentação. Foram os organizadores que me pediram 
para gravar a performance na íntegra e foi o artista que me pediu depois se eu podia cortar de forma a que dos 
cinquenta minutos resultassem cinco ou três minutos. Quando o vês é como se fosse um teaser, ficas com uma 
ideia sobre o que é e tens também a possibilidade de entender a performance e o que quer expressar. Por isso, 
não são necessários os cinquenta minutos. 
 
Dá-te uma vista genérica, mas não de forma descritiva. Existe alguma forma, um método para se ser 
descritivo e será que tem a ver com o meio. Por exemplo, o vídeo seria menos descritivo e talvez o texto 
seria mais elaborado. Faz sentido? 
Sim, penso que sim. 
 
Porque, bem, poderás ter a totalidade de uma performance em vídeo e esta ser guardada como material 
capturado (footage) e depois ter o vídeo em si, que é o documento, que é pequeno, e depois podes ter, 
digamos, um texto por exemplo, ou ficheiro áudio. Não sei… 
Bem, depende sempre do género de performance a que estamos a assistir, mas acho que a ideia da performance 
é que tu, como audiência, estejas lá. Quando participamos, como audiência, numa performance em tempo real, 
num ambiente artístico és como que capturado pela performance, ou talvez não, mas a performance implica 
emoções. Estas podem ser boas emoções ou más emoções, não interessa. Podes ficar irritado mas … se é uma 
boa performance, sentes que essa é a intenção do artista, mas se vês um vídeo de uma performance sentado 
durante vinte minutos, nada acontece. Vês o vídeo durante um minuto e depois páras, não podes continuar porque 
não ficaste capturado pelo espaço, pelos outros elementos da audiência, pelos artistas, por nada. Mesmo sendo a 
Internet um meio rápido, não ficarias quinze minutos para experienciar esta performance. E não podes mesmo. 
Porque, se estás lá (no espaço da performance) podes intervir, podes agir, podes sair da sala e o artista vai 
reconhecer isso, podes tossir e o artista vai reconhecer isso também. Portanto, podes estar em ação. Este género 
de performances, falando de performances abstractas (criação de imagens abstractas), precisa da presença real. 
Se queres documentar, está bem mostrar só meio minuto que mostra com o que se parece e depois precisas de 
falar dela (da performance) ou escrever sobre ela, descrever o que se passa lá, com a audiência, mas penso que 
não podes pôr a performance num vídeo e dar a mesma experiência à audiência. É por essa razão que na minha 
opinião o artista não queria que estivessem os quinze minutos online. 
 
Claro, faz sentido. Não deves substituir a performance. 
(interrupção para fechar a janela) 
 
Tens toda a razão, as pessoas ficam cansadas. Especialmente numa plataforma online. Em relação a isso, 
perguntava-te há pouco, e que tal se, em vez da plataforma online, ou aliás com a plataforma online, 
porque vocês têm tantas entrevistas, e quando se estuda, seria interessante olhar para isto e para algum 
género de documentação. Talvez publicando na íntegra uma performance, digamos, por exemplo em DVD, 
que podes levar para casa e experienciar. Aí tiras tempo para ver, ou mesmo ainda que uma imagem. Ou 
então, transcrever as entrevistas e fazer livros, por exemplo. 
O que eu preferia, como alguém interessado em performance. Se estou realmente interessada numa performance 
ou num artista, quero ver o que está a fazer, porque qualquer descrição é sempre, claro, um ponto de vista. Seja 
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ele o da câmara, da pessoa que coloca a câmara numa certa posição, ou da pessoa que escreve. Mas… gostaria 
de ter ambos. 
 
Penso que a razão para a documentação é existir como testemunho. Para que um dia, por exemplo, estás a 
fazer um trabalho sobre arte generativa em performance ou sobre software em performance, poderes ver 
estes trabalhos e utilizá-los como estudos de caso e isto é o que me interessa, esta possibilidade. E a 
partir desta possibilidade, olhando ao que tens feito na TAGR.TV. Mas pergunto-me, se precisar de 
escrever sobre isto, referindo-me ao vídeo, está bem, mas talvez eu gostasse de saber mais e na verdade 
tu já tens este género de documentação (aqui utilizado erradamente porque queria dizer gravação). 
Percebes, é ser mais explícito. Queria saber o que achas sobre ser mais descritivo e mais explícito. 
Não sei se entendi o que me perguntaste. 
 
Pois, eu perco-me às vezes. 
Começa de novo. 
 
Nem sei já onde ía… 
Acho que entendi, mas não tenho a certeza. Como é que nos tornamos mais explícitos na documentação? 
 
Sim, explícito no sentido, bem, como quando fizeram a gravação da performance inteira e a certa altura 
decidiram, bem, vamos cortar isto para apresentar um minuto destes quinze, mas, e se eu quisesse ver os 
detalhes? O mesmo se aplica a uma entrevista, e se eu estiver interessada nos detalhes de tudo ou 
imagina que quero analisar uma performance… 
Queres dizer, se tens a possibilidade, como pesquisadora de entrar em contacto connosco e ter acesso a toda a 
informação? Sim, teríamos todo o interesse em trabalhar com isso. Mas por exemplo, em relação a esta 
performance, porque não somos uma plataforma de documentação com interesse em mostrar a performance por 
inteiro, podemos fazer isso se o desejarmos e se o artista concordar. Neste caso, com este artista, ele concordou 
em gravar, mas o artista não concordou em publicar tudo. É o artista que conta e não queremos fazer seja o que for 
contra a sua vontade. Claro que temos todo o material guardado nos nossos computadores e não está disponível 
online. Mas gostaríamos imenso de ter um arquivo extra com todo o material em bruto, com todas a entrevistas e 
que não seja estruturado como o nosso blog. Por um lado, o blog é para artistas que estão interessados e querem 
informação mas tentamos editar os vídeos também para as pessoas que não são nerds de Media Art tenha uma 
ideia do que é e para verem até o fim. Por isso, misturamos as entrevistas, os trabalhos e o artista a falar sobre o 
trabalho. Para dar uma ideia sobre com o que se parece o seu trabalho, com que se parece o artista e, ao mesmo 
tempo, ter algum conteúdo ou informação através da entrevista. Mas gostaríamos muito de ter um arquivo com 
entrevistas desta e desta pessoa, nos anos de ta-ta-ta, neste lugar, que possas visualizar e que seja permitido usar 
como quiseres. Estamos a trabalhar neste sentido, especialmente porque gravamos imenso e é uma pena não 
termos o tempo necessário para a sua edição, mas talvez outras pessoas estejam interessadas. Seria interessante 
ver com quantas pessoas já falamos, como, onde e quando. Neste momento é uma questão técnica no 
desenvolvimento de um interface que é fácil de usar. Idealmente, com o interface, poderias ver online, puxar um 
ponto para o input e um ponto para o output e receber somente esta parte. Poderias recolher várias partes 
pequenas que fossem interessantes de várias entrevistas e produzir um novo vídeo. Os artistas poderiam usar… 
Pois, mas é um projeto que existe só nas nossas cabeças. É uma ideia, eu gosto da ideia, mas melhor seria se isto 
fosse do interesse dos artistas. Há muitos outros aspectos. Se a entrevista não é muito boa talvez o artista não 
esteja muito interessado. … Nunca se sabe. Neste momento, a nossa abordagem passa por falar o mais normal 
possível e, às vezes, não há assim nada de realmente interessante na nossa conversa. Falamos uns vinte minutos 
com as pessoas e mostramos cinco minutos da entrevista. Por isso, cortamos imenso. Esta é uma forma de 
conseguir uma atmosfera relaxada que só consegues sabendo que nem tudo será publicado. Porque quando estás 
defronte da câmara e sabes que tudo o que disseres será publicado e estará online para sempre … talvez não para 
sempre, mas, bem… sabes? É também uma pressão e eu gosto do facto de que nós retiramos essa pressão. 
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Sim, especialmente porque fazes uma conversa relaxada e então é muito mais fácil para a outra pessoa 
dizer coisas. Acho também muito interessante quando referiste o guarda-chuva e o facto das duas 
pessoas terem que ficar por baixo. Há o toque físico. Portanto, de facto tu sentes o nervosismo da outra 
pessoa, a sua amistoidade, … bem, estou a assumir que é assim. Mas é tão próximo que eu diria que 
interages com a pessoa de outra forma. Eu gosto mesmo da ideia do guarda-chuva. 
Adoro-a. Sim, todos os parceiros são diferentes. Algumas pessoas não gostam do contacto do corpo e isso sente-
se imediatamente porque se afastam ou dançam em volta e saem de debaixo do guarda-chuva. Às vezes é 
estranho. Ou então fogem com o guarda-chuva, também pode acontecer. Ou então certas pessoas querem segurá-
lo, outras não. É uma boa ferramenta, na verdade. 
 
Dá-te a oportunidade de ter alguma coisa na mão … lembro-me de que falávamos ontem sobre andar, o 
que também é uma boa ideia. Estás de baixo do guarda-chuva, é como se o mundo estivesse lá fora, mas 
não estás preso dentre deste lugar e depois caminhando começa a ser mais reflexiva (a conversa). 
Se houver tempo e espaço é realmente o melhor. Tecnicamente é também muito conveniente porque temos o 
microfone. Só precisamos de um microfone que é muito bom porque fica aqui (apontando para o interior do guarda-
chuva imaginário), por dentro, pendurado e tem muito boa qualidade de som. Quando começamos com a TAGR.TV 
tudo era um bocado mau, mas era essa a ideia. Vais com o teu telemóvel ou com a tua pequena câmara, gravas o 
que vês e mostras ao público. Porque os artistas que começaram esta plataforma, na universidade, não 
encontravam documentação em vídeo disponível online. É esta a razão pela qual começaram este projeto. Porque 
nem toda a gente pode pagar para ir a estes sítios. Por isso, nós vamos lá, quando lá estamos mostramos aos 
outros estudantes – era esta a ideia – ou a outras pessoas interessadas. Por isso, no princípio a qualidade era 
muito baixa, agora somo três, e à medida que fomos fazendo, descobrimos que é uma pena não melhorar a 
qualidade porque perdemos tanto tempo a trabalhar que chegamos à conclusão que não vale a pena faze-lo se não 
for de forma simples, mas com qualidade. É por isso que temos uma câmara melhor, e agora também uma câmara 
no guarda-chuva, compramos um microfone muito caro e estas coisas fazem uma grande diferença. É uma pena 
muito grande se o som não se ajusta ao vídeo porque o som é o mais importante. Se não consegues ouvir … 
 
É onde está a informação, não é? 
Sim, sim… 
… 
Há mais alguma coisa que te possa dizer? 
A TAGR.TV agora tem uma sala no quarteirão dos museus, o que é muito bom, porque é um lugar de encontro. 
Antes, o guarda-chuva estava nesta casa e a câmara ali (dentro de um armário). Mas agora temos um quarto, onde 
deixamos tudo. Somos ainda mais flexíveis para fazer coisas em Viena. Só precisamos de ir à sala – todos têm 
uma chave – ou podem entrar na lista para a chave. Como parte de uma comunidade a crescer, às vezes serve 
para pessoas que fazem um evento onde mostram o seu trabalho, ou se alguém precisar de usar o equipamento 
para o seu trabalho. Gosto mesmo da sala, é só um lugar de encontro, mas é bom. Embora não seja importante, é 
um efeito secundário, … não é a para isso que a TAGR.TV foi feita.  
… 
Tens mais alguma pergunta? 
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O conceito do projecto Botaniq tem raiz nos diários de bordo dos colonizadores. Estes diários traduzem as 
experiências dos navegantes em desenhos e escritos para servir de testemunho junto dos povos europeus 
curiosos por saber como eram os novos mundos. 
 
Contexto institucional 
O Botaniq é autofinanciado. As várias oficinas são financiadas pelas instituições de acolhimento, pelo School of 
Arts and Media, em Colónia (KHM), ou através do pagamento de um montante definido por parte de quem participa 
 
Áreas que documenta 
Artes tecnológicas (especialmente interativas). 
 
Oficinas 
As oficinas desenvolvem-se por associação a uma exposição. Uma ou várias pessoas têm o papel de moderador e 
organizador da oficina. Os participantes são convidados a experienciar a exposição e documentar uma das peças. 
O registo da experiência, chamado de diário (da experiência), poder ser feito com recurso a qualquer tecnologia ou 
material – é deixado ao critério de cada participante. O processo de documentação passa pela digitalização do 
material (caso o registo tenha sido feito em suportes rígidos), pela edição (para os registos áudio e vídeo) e 
elaboração de ficheiros para leitura com formato adequado ao armazenamento online e visualização por qualquer 
utilizador. Para cada diário é depois efetuada uma ficha de identificação. 
 
http://botaniq.org 
2 de Maio 2012 
 
Sobre o entrevistado 
1. A tua nacionalidade, cidade onde vives, a tua idade e qual é o teu papel no projeto Botaniq 
Gabriel Vanegas, 29. 
Eu trabalho como freelancer no desenvolvimento de projetos culturais que envolvem o uso de meios digitais, 
conservação da arte contemporânea e promoção/difusão/organização de eventos de arte contemporânea. Também 
procuro financiamentos para o desenvolvimento de meus projetos a longo prazo.  
Comecei o Botaniq como tese nos estudos de Mestrado, portanto, eu sou o fundador, mas o meu propósito é 
pensar no projeto como uma plataforma que todos podem usar. Agora eu estou em posição de moderação da 
plataforma, de modo que já existem algumas pessoas que tinham participado em uma das oficinas e que agora 
estão a coordenar as suas próprias reuniões. 
 
Sobre o projeto 
2. Uma curta história do projeto 
Começa como uma pesquisa sobre artistas média latino-americanos, mas durante o processo simplesmente perdi 
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o interesse em diferenciar o artista média do artista não média... E foi assim que eu comecei a pesquisar mais 
sobre a história da arte dos médios na América. 
Ao investigar a história, especialmente entre o séc. XVI e o séc. XVIII, deparei-me com a história das expedições 
botânicas e como estas estavam relacionadas com a preservação da natureza. Isto fez-me compreender que havia 
uma relação muito forte na forma de preservar a nossa herança cultural intangível; por exemplo, a essência de uma 
planta ou de um animal, o sabor de uma fruta eram também efémeros, tal como a essência de uma performance de 
dança. 
A interpretação ou reinterpretação do que é um novo animal, fruta ou planta estava diretamente relacionada com a 
experiência dos conquistadores da América. A descrição do cheiro, cor, sabor estavam relacionados com o seu 
contexto, interesse político-económico … portanto, o que vemos agora das descrições da altura é somente a sua 
experiência. 
Tudo isto me levou à ideia de criar o Botaniq, uma plataforma para a troca de experiências relacionadas com a 
troca de criações de arte contemporânea, envolvendo as pessoas comuns/ observadores/ interatores que sempre 
foram excluídas da escrita da sua história cultural. 
 
3. Contexto internacional 
Comecei o projeto com a ajuda da School of Arts and Media, em Colónia (KHM), que me ajudou no seu 
desenvolvimento de forma económica, teórica e tecnológica. 
 
4. Recursos humanos: quem faz parte do projeto e quais as suas funções 
Só há uma pessoa fixa a moderar, que sou eu. 
As outras pessoas entram no projeto por interesse próprio ou participando numa das oficinas: desenvolvendo 
novas oficinas ou ajudando a encontrar novas oportunidades para o projeto se desenvolver. 
 
Sobre documentação 
5. O que é um documento no contexto do projeto? 
O documento é o resultado e a documentação é o que explica nas tuas palavras o interesse que um evento é 
capaz de te transmitir recorrendo aos meios tecnológicos. 
 
6. Porquê o interesse em documentar (motivação)? 
Para envolver as pessoas (o folk) na responsabilidade de escrever a sua própria história cultural; uma 
responsabilidade que é normalmente dada a uma elite especial que conduz a nossa realidade. 
Também por cause da destruição maciça e desaparecimento rápido do trabalho contemporâneo. 
